O imaginário infantil na obra de Paula Rego : narrativas visuais by Pinto, Sílvia Machado de Paiva Loureiro Bigote
  
 
 
 
 
 
 
  
Universidade de Aveiro  
2007 
Departamento de Comunicação e Arte 
Sílvia Machado de 
Paiva Loureiro Bigote 
Pinto 
O Imaginário Infantil na Obra de Paula Rego – 
Narrativas Visuais 
 
 
 
 
 
 
 
  
 
Universidade de Aveiro  
2007 
Departamento de Comunicação e Arte 
Sílvia Machado de 
Paiva Loureiro Bigote 
Pinto  
O Imaginário Infantil na Obra de Paula Rego – 
Narrativas Visuais 
 
 
Dissertação apresentada à Universidade de Aveiro para cumprimento dos 
requisitos necessários à obtenção do grau de Mestre em Mestrado em Criação 
Artística Contemporânea, realizada sob a orientação científica da Professora 
Doutora Rosa Maria Pinho de Oliveira, Professora Auxiliar do Departamento de 
Comunicação e Arte da Universidade de Aveiro 
 
 
  
  
 
 
 
  
 
agradecimentos 
 
No decorrer do meu percurso no Mestrado em Criação Artística 
Contemporânea fui acumulando sentimentos de gratidão. Em especial, os 
meus sinceros agradecimentos para a Coordenadora do Mestrado, Professora 
Doutora Rosa Maria Pinho de Oliveira, pela forma como durante todo este 
tempo soube coordenar/organizar de uma forma muito humana este grupo tão 
heterogéneo. Também a aceitação de mais uma sobrecarga na sua actividade 
profissional com a orientação do estudo para a minha Tese. 
 
De salientar também a Professora Doutora Fátima Pombo, pelo 
profissionalismo, pela organização e pela ligação ao grupo de alunos do nosso 
Mestrado. 
 
Aos professores que integraram durante todo este tempo o Mestrado em 
Criação Artística Contemporânea, pelas actividades desenvolvidas, com 
muitos momentos únicos e indiscutivelmente inovadores e aliciantes. 
 
Aos meus alunos, pelo empenho, e pelo trabalho desenvolvido que faz parte 
desta dissertação. 
 
Sem o apoio familiar ser - me - ia impossível atingir o que pretendia. À minha 
família, ao apoio incondicional de marido e filhos, não esquecendo a minha 
irmã, Maria Ivone.  
Ao meu filho Ricardo Jorge, à minha filha Catarina Maria, à Maribel e ao Nuno. 
 
Aos amigos que tão prontamente se empenharam em colaborar 
disponibilizando algum do seu tempo a responder à questão: “O que 
representa para si a Arte?”, para “Os diferentes olhares sobre a Arte”. 
 
Reconhecida a todos, quero aqui exprimir os meus agradecimentos, 
transmitindo sentimentos sinceros e francos, em que a amizade e emotividade 
se uniram para dizer simplesmente “Muito obrigada”. 
 
  
 
 
 
 
 
 
 
 
 
o júri   
 
presidente Professor Doutor Fernando Manuel dos Santos Ramos  
Professor Catedrático do Departamento de Comunicação e Arte da Universidade de Aveiro 
 
 
 
 
Professora Doutora Maria Eduarda Ferreira Coquet 
Professora Associada do Instituto de Estudos da Criança da Universidade do Minho 
 
 
 
 
Professora Doutora Rosa Maria Pinho de Oliveira 
Professora  Auxiliar do Departamento de Comunicação e Arte da Universidade de Aveiro 
 
 
 
 
 
 
 
 
 
 
 
 
 
 
 
 
 
  
 
 
 
 
 
 
 
 
 
 
 
 
 
 
 
palavras-chave 
 
O Imaginário Infantil de Paula Rego. Narrativas visuais: vivências infantis, 
memórias da família e dos amigos. O Bestiário de Paula Rego. 
resumo 
 
 
A presente dissertação apresenta um trajecto de investigação desenvolvido em 
cumprimento do requerido para conclusão do Mestrado em Criação Artística 
Contemporânea. Foi desenvolvido em duas fases distintas: num primeiro 
momento procedeu-se ao estudo de diferentes tipos de Narrativas Visuais 
dando principal importância às Narrativas Visuais do Imaginário Infantil da obra 
de Paula Rego: vivências infantis, memórias da família e dos amigos, e o 
Bestiário de Paula Rego, tentando também fazer a ligação das diferentes 
narrativas com o trabalho desta artista. Este primeiro momento de investigação 
serviu de base para o desenvolvimento do segundo, já em contexto escolar, 
que decorreu na Escola EB 2/3 de Cacia com três turmas de alunos do 3º Ciclo 
do Ensino Básico, duas delas na disciplina de Educação Visual e outra em 
Oficina de Artes Plásticas. 
A metodologia de trabalho utilizada foi a investigação-acção. Os alunos 
fizeram trabalhos de interpretação de obras da artista, para o que visitaram a 
exposição da artista em Serralves, visualizaram imagens da sua obra através 
do episcópio, fizeram a leitura de vários textos de interesse para este trabalho 
e também a sua própria investigação pela Internet. Finalmente, realizaram um 
trabalho de narrativas visuais, tendo como base as suas próprias memórias 
infantis. Este último, foi um trabalho interdisciplinar, com a disciplina de Língua 
Portuguesa.  
Acredita-se que os alunos de hoje necessitam de adaptação constante a um 
mundo em mudança, com estrutura e liberdade para desenvolverem um 
sentido crítico e entender o mundo. Os alunos precisam de estratégias 
diversificadas, de forma a conseguirem informação clara, e sentido crítico, que 
contribuam para o uso prático e objectivo dos conhecimentos adquiridos. Será 
“aprender a aprender” em que as capacidades e as estratégias têm principal 
importância, mas também a pesquisa e a análise de factos, o desenvolvimento 
de estratégias de sintetização de informação e a partilha do que aprenderam 
com os outros. 
Este envolvimento proporcionar-lhes-á a interiorização e a recordação do 
objecto de estudo, mas também as ferramentas necessárias para lidar com a 
informação e que poderão usar durante toda a vida. Cada vez mais aumenta o 
número de pessoas com acesso a um novo mundo na informação, devendo 
aprender a seleccionar e a usá-la eficazmente.  
 
  
 
 
 
 
 
 
 
 
 
 
 
 
 
 
 
 
 
resumo (continuação) 
 
 
A apresentação do trabalho realizado à Comunidade Escolar foi um 
enriquecimento ao nível de toda a Escola. Alunos, pais,  encarregados de 
educação e restante comunidade, puderam apreciar os excelentes trabalhos, 
contribuindo com a sua opinião. Os elogios foram muitos, mostrando-nos que 
os resultados encontrados evidenciavam que o tema teve mérito, e foi 
importante no processo pedagógico. Ideias semelhantes para trabalhos 
futuros, criam a possibilidade de desenvolvimento de novos projectos, devendo 
dar-se a oportunidade aos professores de aumentar o currículo-base, de forma 
a permitir a abordagem de temas, que por questões de tempo não estão 
contemplados no currículo. 
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The Childhood Imagery of Paula Rego. Visual Narratives: childhood 
experiences; family and friends’ memoirs. Paula Regos’s bestiary. 
 
abstract 
 
The following dissertation presents a trajectory of investigation that was carried 
out so as to develop and conclude a Masters Degree in Artistic and 
Contemporary Creation. Its development undertook two different stages.  In the 
first phase a study of different kinds of Visual Narratives was done, with an 
emphasis on the Visual narratives of the childhood imagery in the work of 
Paula Rego - childhood experiences; family and friends’ memoirs and Paula 
Regos’s bestiary – in order to attempt to establish a connection between the 
different narratives and the artist’s work. Moreover, the first stage of the 
investigation served as a basis for the second, which was done in an 
educational context, that occurred in three classes of a school in Cacia that 
were involved, two of them in the subjects of Art and one in the subject of Arts 
Workshop. 
The methodology used was action-research. Having visited the artist’s 
exhibition at Serralves (Porto), the students developed projects involving the 
interpretation of the artist’s work.  The students also saw images of the artist’s 
work through the episcope (opaque projector), they read various texts of 
interest related to the subject and they also researched on the Internet. Finally, 
they created their own visual narratives based on the written narratives which 
contained childhood memories. This work was done in collaboration with the 
subject of Portuguese language. 
Nowadays, students need to constantly adapt to a changing world in a 
structured and free way in order to develop a critical sense and to understand 
the world. Students need diversified strategies, so as to obtain clear 
information and critical sense that contribute to the practical and objective use 
of their acquired knowledge. Students will be “learning to learn” which will not 
only allow them to acquires important skills and strategies, but they will also 
implement research and fact analysis, the ability to summarize information and 
to share it with others. 
This involvement will not only allow them to interiorize and remember the study 
subject but this will also give them the necessary tools to deal with information 
which they can use throughout their lives. The number of people with access to 
a new world of information is increasing, thus making it necessary to learn how 
to select and use information efficiently. 
Contemporary Art is, on our perspective, an inspiration for education, for the 
fruition and for the freedom of decision-making in the learning process. It will be 
with this freedom that learners will have the opportunity to pursue the areas 
that are in accordance with their interests and necessities and that will 
contribute to strengthen their character. 
 
  
 
 
 
 
 
 
 
 
 
 
 
 
 
 
 
 
 
 
 
 
 
 
 
abstract (cont.) 
 
The presentation of this work in the school community was enriching for the 
entire school. Students, parents, guardians and the rest of the school’s 
community could appreciate the students’ excellent projects and give their 
opinion on them. The many praises received proved that it was important to the 
pedagogical process. Similar ideas for future work in this area create the 
possibility of developing new projects, teachers should be given the opportunity 
to increase the general curriculum in such a way that they may explore themes 
which, because of the lack of time, are not contemplated in the curriculum. 
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1. Introdução 
 
1.1. Pertinência da Investigação 
 
Este trabalho foi realizado no âmbito do Mestrado em Criação Artística Contemporânea e 
foi também mais um processo para o meu enriquecimento pessoal. Os desafios colocados à 
escola de hoje são inúmeros, competindo aos professores a elaboração de projectos 
originais de forma a ir ao encontro dos interesses dos alunos. Fornecendo-lhe o máximo de 
competências, eles estarão preparados para encarar um mundo em constante mudança, 
adaptando-se às exigências da sua evolução. 
“O Imaginário Infantil na Obra de Paula Rego – Narrativas Visuais”, é composto por uma 
investigação de Narrativas Visuais, em diferentes momentos da História da Arte, desde a 
Pré-história até à actualidade, passando pelo Vitral, Los Caprichos de Francisco Goya, 
Banda Desenhada, Surrealismo, a Guernica de Picasso, pelos Graffitis de Jean-Michel 
Basquiat. Depois estudaram-se mais profundamente algumas das Narrativas Visuais na 
Obra de Paula Rego, e finalmente, apresentamos alguns trabalhos dos alunos, que 
realizaram as suas próprias Narrativas: - Trabalhos de Interpretação de obras de Paula 
Rego e Narrativas Visuais com base em narrativas escritas contendo as suas próprias 
memórias infantis. 
Porquê a realização deste trabalho relativamente à obra da artista Paula Rego? 
No ano lectivo 2004/2005 estes alunos, então no sétimo ano de escolaridade, visitaram no 
Museu de Serralves a exposição da artista. Foram vários os factores que levaram os 
professores intervenientes à execução desta actividade. 
- Primeiro, a importância dessa exposição pela dimensão da obra da artista Paula Rego, de 
nacionalidade portuguesa. 
- Segundo, a observação directa das obras da artista, as diversas técnicas utilizadas, os 
vários materiais e suportes, o desenho, como factor importante para uma cultura geral a 
nível de todos os alunos. 
- Terceiro, a importância para as disciplinas ligadas às artes, da verificação ao vivo das 
Narrativas Visuais da artista, uma mais valia no conhecimento, para o desenvolvimento de 
trabalhos futuros. 
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A parte escrita desta dissertação é resultado de um processo de investigação contínua, da 
revisão da literatura sobre os vários temas definidos, da organização e compilação de todos 
os documentos consultados. 
No primeiro capítulo aborda-se a pertinência da investigação, com incidência em Nelson 
Goodman e Arthur Danto. 
No segundo capítulo é feito o enquadramento teórico, dividido em dois pontos principais: 
primeiro, conceitos de Narrativa Visual; segundo, diferentes Narrativas Visuais na Arte – 
na Pré-história, no Período Neolítico, nos Maias, no Vitral, em Los Caprichos de Francisco 
José de Goya Y Lucientes, na Banda Desenhada, no Surrealismo, na Guernica de Picasso e 
no Graffiti de Jean-Michel Basquiat. 
No terceiro capítulo apresentam-se as Narrativas Visuais de Paula Rego. Primeiro a nota 
biográfica sobre a artista, e posteriormente Narrativas Visuais e suas influências. O 
Imaginário Infantil na Obra de Paula Rego; Nursery Rhymes, Peter Pan, Wide Sargasso 
Sea - Jane Eyre, Pendle Witches, O Bestiário de Paula Rego, Outras temáticas / Narrativas 
na Obra de Paula Rego, e por último a série O aborto e Possessão. 
No quarto capítulo apresenta-se o Trabalho Prático em Contexto Escolar. A Metodologia 
de Trabalho: Investigação-acção e os trabalhos dos alunos: - Narrativas Visuais com 
Interpretação de Obras de Paula Rego e Narrativas Visuais com base em narrativas escritas 
contendo Memórias Infantis. Também a exposição de trabalhos e a Avaliação feita pela 
Comunidade Escolar. 
É importante, quando se fala de Arte, referir dois nomes directamente relacionados com 
ela, são eles Nelson Goodman e Arthur Danto. Também são apresentadas algumas 
reflexões de Carmo D’Orey. 
Na Arte os sistemas simbólicos não são precisos, não são rigorosos, processos não 
denotativos, como a expressão e a exemplificação. Relativamente a uma obra de arte, 
interessa conhecer o sistema em que se insere e reconhecer na obra as propriedades 
importantes, que interessam para a sua apreciação, e se tem qualidades estéticas. A 
condição necessária para que possamos dizer que um objecto funcione como obra de arte é 
a exemplificação. Contextualiza o símbolo estético e pode funcionar como obra de arte 
para alguns indivíduos ou para todos. 
“A exemplificação é a relação simbólica que ocorre quando um objecto refere algumas das 
propriedades que possui. Tal como uma amostra de tecido exemplifica a sua cor e o seu 
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padrão, as pinturas de Mondrian exemplificam as três cores primárias e a 
quadrangularidade. Sendo assim, a função exemplificativa da arte, ao ser demonstrada, 
permite manter, sem contradição, que todas as obras de arte são símbolos e referem, 
mesmo quando não denotam nada. Uma estética unificada torna-se possível. (…) Como a 
exemplificação é uma forma de simbolização, fica mostrado que mesmo uma pintura 
“pura” tem ainda uma função simbólica. Então esta não é uma propriedade contingente, e 
geralmente indesejável como pensaram os formalistas, mas uma propriedade que de 
qualquer forma que seja – representação, expressão, exemplificação ou outra –, se encontra 
em todas as artes” (Goodman 1995) pp. 19-20. 
A eficácia da noção de exemplificação relativamente à interpretação de símbolos 
estandardizados e muito simples, torna-se forçada e artificial em relação à interpretação de 
símbolos mais complexos, sendo, no entanto indispensável na actividade cognitiva dos 
diferentes domínios. Há a capacidade de inúmeras descrições igualmente exactas, 
relativamente por exemplo à amostra de tecido, mas nem todas podem interessar aos 
objectivos pretendidos. Determinadas características podem ser realçadas em detrimento de 
outras, a sua pertinência depende dos objectivos que temos em vista. A exemplificação 
intervém na nossa prática cognitiva no domínio do conhecimento artístico, moral ou 
científico. 
Para Goodman tudo o que é arte é belo, o conceito de estético não funciona em termos de 
beleza. “Em Goodman, o conceito de estético é construído em termos de um determinado 
funcionamento simbólico que qualquer objecto ou acontecimento pode adquirir. E uma 
obra de arte é o que quer que seja que tenha esse funcionamento. Obra de Arte e objecto 
estético fundem-se na noção de símbolo estético. Por isso, todas as obras de arte são 
objectos estéticos e, por seu lado, todos os objectos estéticos são obras de arte (…) Os 
objectos naturais, que a estética tradicional considerava objectos estéticos, sem serem 
obras de arte, ou funcionam como símbolos estéticos, e nesse caso são obras de arte, ou 
então são simplesmente belos ou interessantes ou sublimes, mas não estéticos. É porque na 
filosofia de Goodman não há lugar para objectos estéticos que não sejam obras de arte nem 
para obras de arte que não sejam objectos estéticos que a distinção entre uns e outros não é 
pertinente” (D'Orey 1999) pp. 147. 
Para que um objecto funcione como arte, é condição necessária que contenha 
simbolicamente sintomas do estético. “Quando há arte?” é uma questão filosófica. A 
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representação simbólica não depende das propriedades inerentes dos objectos, como nas 
ideias tradicionais de beleza, portanto, qualquer coisa pode funcionar como arte. “A 
dificuldade em acomodar os “happenings”, os “ready-made” e a arte conceptual dissolve-
se” (Goodman 1995) pp. 20. 
Nas obras mais recentes, Nelson Goodman, refere a ideia de que existem tantas versões ou 
“mundos” quantas as narrativas humanas e as criações artísticas. Durante a História 
Ocidental, anterior ao período moderno, a palavra Arte classificava tanto a actividade dos 
artesãos que exigisse algum treino prévio, como o trabalho realizado por “mestres” com 
um sentido objectivo e essencialmente estético. Arte e artesanato pertenciam ao mesmo 
conhecimento.  
A partir da década de 60, com o aparecimento da Arte Pop, verificaram-se profundas 
transformações na arte. Para Arthur Danto, professor de Filosofia e Crítico de Arte, a Arte 
consiste na transfiguração do banal, a maneira de produção da Arte Pop, com objectos 
vulgares, de uso utilitário, apresentados como Arte, inicialmente por Marcel Duchamp. 
Esse processo, difundido na Arte Contemporânea, transfigura objectos banais em Arte, 
sendo esses objectos precisamente iguais a outros de uso diário que existem como não - 
arte. 
A maior tendência no final do século verifica-se pelas “instalações”. É o fim do suporte 
tradicional da pintura e da escultura, alargando-se para espaços públicos, a transfiguração 
do lugar comum, no qual o indivíduo pode fazer parte integrante da sua obra. 
Actualmente a palavra Arte relaciona-se com uma variedade de sentidos ligados à noção de 
habilidade e experiência técnica. Compreende-se através da alteração, da mudança de 
diversas ideologias que relacionam em Arte a parte emocional e física encaminhada para a 
transformação do mundo. A Arte é pura criatividade, livre de pressões económicas, 
políticas ou conceptuais. 
Muito mais que história, a Arte é matéria filosófica, mental e poética, levanta questões 
sobre a realidade, o meio ambiente, o pensamento, a percepção e a interpretação estética. 
Para Danto é o “Fim da Arte” ou o “Fim da História da Arte”, é a transfiguração do lugar 
comum. Arte e reflexão filosófica passam para o artista, que com comentários sobre a sua 
obra passa a teorizar sobre a Arte. 
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Não há verdade a ser manifestada, não há algo a ser descoberto para além da obra, e várias 
interpretações segundo diversas perspectivas. A narrativa histórica da Arte consiste na 
visão como interpretação.  
Arte que pode ser concentrada nos sentidos utilizados por quem não está relacionado com 
os “Mundos da Arte”. Para Danto “tudo é Arte” (Danto 1989). 
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2. Enquadramento Teórico 
 
2.1. Conceitos de Narrativas Visuais (Perspectiva Histórica) 
 
As artes plásticas podem ser entendidas, mediante certas noções que contribuem para a sua 
caracterização, como Narrativas, embora o termo esteja ligado directamente à escrita ou à 
palavra, é utilizado ali metaforicamente. Diversos escritores fazem várias interpretações 
relativamente às artes plásticas da sua época, podendo ser, de alguma maneira 
considerados críticos, e foram-no, no século XIX, na falta destes. 
“Porquê narrativas visuais? Algumas ideias que acontecem na caracterização da criação 
artística, da conceptualização à imaginação, ocorrem também no âmbito da expressão 
literária” (Guimarães 2003) pp.7. 
A pintura e a literatura podem conduzir-nos a um procedimento de descrição que acontece 
na expressão poética, com a transferência das imagens dos objectos artísticos para a 
escrita. A pintura mostra-nos uma maneira de ver, numa estreita ligação entre o espaço de 
representação e o lugar do observador, referente por exemplo a situações de perspectiva. 
No domínio da percepção, o poeta ou o artista podem não se limitar a captar ou assimilar a 
realidade que se apresenta, mas o que aparenta ser verdadeiro ou aceitável. 
“Cerra os teus olhos físicos a fim de veres o quadro com os olhos do espírito”, sugere-nos 
Caspar David Friedrich num texto de 1830 (Guimarães 2003) pp.18. É a transferência da 
percepção para a imaginação. 
O quadro pode apresentar variadas possibilidades de visão, mediante uma ambiguidade 
inerente, inseparável, proveniente da retina, transferindo o que se imagina, de uma forma 
susceptível de vários sentidos. De verificar que, na arte actual, estão presentes na obra de 
arte o significado e visão, reconhecem-se o sentido e o conceito, sobrepondo-se à 
realização plástica visual.  
A gestualidade, o espaço e o tempo são importantes nas Narrativas Visuais, e podem ser 
consideradas uma segunda narrativa. A mão que desenha é uma presença no acto criativo. 
A conceptualização é considerada uma terceira narrativa, onde predomina a fantasia e a 
imaginação. Metáfora, conceito e figura são noções importantes na arte conceptual. 
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“O que é para os olhos a formosura, e para os ouvidos a consonância, é para o 
entendimento o conceito. O conceito como figura…” Baltasar Gracián citado em 
(Guimarães 2003) pp.29. Actualmente procura-se valorizar de igual maneira a metáfora ou 
desenvolvê-la a partir de todo um envolvimento simbólico. 
A imitação e a imaginação são consideradas a quarta narrativa. A imaginação também 
pode ser vista; o que se diz acerca da poesia pode ser transcrito para o domínio das artes 
plásticas; a imagem não é só representação, ela manifesta indecisão entre o que é 
verdadeiramente a realidade e o que se há-de tornar na sua invenção. 
“O mundo visível é-o através das imagens do pintor, sendo cada uma dessas imagens o 
signo de um conhecimento fundamentado imaginativa, metafórica, simbolicamente” 
(Guimarães 2003) pp.37. 
No Surrealismo verifica-se a valorização do imaginário, do poder de transfiguração do 
sonho, da dimensão metafórica das formas e da cor. “Imagem é uma criação pura do 
espírito. Não nasce de uma comparação, mas da aproximação de duas realidades mais ou 
menos afastadas. Quanto mais longínquas são as relações dessas duas realidades que se 
aproximaram, tanto maior será a realidade poética dessa imagem” Pierre Reverdy citado 
em  (Guimarães 2003) pp. 39. 
É justo aproximar o mundo da poesia, da escrita, às artes plásticas, os valores cromáticos, o 
envolvimento metafórico ou transfigurador e imaginativo. 
“Sabe hoje o pintor que a realidade exterior e a realidade interior têm dois perfis dados pela 
mesma linha comum. Não é possível desenhar o primeiro pelo lado de fora, sem, ao 
encontrá-lo, ficar desenhado o outro para o lado de dentro, e inversamente” Fernando 
Azevedo citado em (Guimarães 2003) pp. 99 
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2.2. Diferentes Narrativas Visuais na Arte 
 
2.2.1. Na Arte Pré – Histórica 
 
2.2.1.1. Período Paleolítico 
 
Diferentes tipos de Narrativas Visuais podem ser encontrados na Arte desde a Pré-História. 
Sem ter a preocupação de fazer uma listagem exaustiva, seleccionaram-se alguns exemplos 
de Narrativas Visuais ao longo da História da Arte. Assim, começamos pela Arte Rupestre. 
Num sentido mais alargado, são consideradas artes, a linguagem, a pintura, a música, o 
canto, a escultura e a decoração. Mas, num sentido mais limitado podemos dizer que “Arte 
Plástica será a capacidade de tornar perceptíveis à vista, por meios duráveis, os fenómenos 
da consciência. (…) A denominação “Artes Plásticas” abrange o desenho e a pintura, a 
escultura, a decoração e também a escrita. Compreende-se a inclusão desta última, como a 
continuação dos desenhos figurativos pré-históricos, ou da representação pictográfica. 
Pretende-se referir as primeiras manifestações de Arte, sendo consideradas unicamente as 
Artes Plásticas, excluindo a escrita por não existir nessa altura e não se considerar uma 
arte” (Verworn 1940) pp.13. 
O sentido artístico primitivo, segundo documentos antigos, começou a verificar-se no 
Paleolítico. “A sua origem encontra-se num entretenimento por assim dizer, com a técnica 
do retoque do sílex. E por entretenimento, entendemos nós aqui qualquer ocupação que, 
directamente ou por meio de associações, sugere sentimentos, ideias e pensamentos 
agradáveis, sem ter em vista qualquer outro fim e sem obedecer imediatamente a uma 
tendência para manter a vida ou a espécie” (Verworn 1940) pp. 24.  
“O homem não revela ainda nenhum sentido artístico nas suas primitivas diversões, que só 
têm como finalidade despertar emoções agradáveis e nada mais. A Arte, pelo contrário, é 
um meio de exprimir emoções, sentimentos e ideias” (Verworn 1940) pp. 34. 
Os artistas do Paleolítico raramente representam o Homem. Fazem-no preferencialmente 
com animais selvagens, bisontes, cavalos, renas, veados, mamutes e cabritos. 
Memórias de incidentes de caça despertavam a necessidade psicológica de gravar, esculpir 
para distracção, dando início à arte figurativa. 
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A Arte desempenhou e desempenha um papel muito valorizado na vida da Humanidade, 
um trabalho de carácter voluntário, com início na Pré-História, de forma a poder dizer-se 
que essa Arte é tão antiga quanto o Homem. Os cientistas referem que há cerca de quatro 
milhões de anos foi constituída a espécie humana, sendo provavelmente conhecidas as 
primeiras representações artísticas unicamente há 38 000 anos, que corresponde ao período 
do Homo Sapiens Sapiens, daí a possibilidade de a Arte se ter manifestado mais 
recentemente que as nossas origens. 
À última fase do Paleolítico, Paleolítico Superior, iniciada há 38 000 anos, a História 
atribui a representação das primeiras manifestações artísticas, ocorrendo nessa altura a 
evolução do Homem do Neanderthal pelo Homem Moderno. Este período também pode 
ser assinalado como Idade da Pedra Lascada, e o último estádio da evolução do ser 
humano. 
A divisão em períodos, Aurinhacense, Solutrense e Madalenense foi feita pelos 
arqueólogos e historiadores, na maioria dos casos em três períodos de evolução crescente 
do Paleolítico Superior.  
Durante o período Aurinhacense, a Europa Setentrional estava coberta por glaciares. 
Posteriormente, devido ao aquecimento crescente do clima, apareceram os primeiros 
modelos de pintura monocromática e também os primeiros exemplares de arte gravada. No 
período Solutrense, devido à última glaciação, com o clima muito frio, eram executadas 
pontas de lança em forma de folha. Com o aumento gradual da temperatura, no período 
Madalenense, a pintura policromada teve uma grande evolução, assim como aconteceu 
com a aparição de muitos utensílios como, arpões, propulsores em osso e chifre, que foram 
executados com muita perfeição. 
Nesta altura, o homem do Paleolítico vivia da pesca e da caça. Aparentemente havia 
divisão de tarefas: o homem caçava e pescava a mulher cuidava do fogo, das crianças, 
colhia frutos comestíveis e materiais para fazer cestos, uma arte que antecede a cerâmica. 
A gravura, a escultura, a modelação e a pintura, as primeiras manifestações artísticas com 
técnicas que ainda hoje utilizamos, foram criadas nesta época. 
À civilização Aurinhacense pertenceram as primeiras manifestações, constituídas por 
traços digitais gravados nas paredes das grutas, que eram de argila mole, chamados 
meandros. Não se pode falar verdadeiramente de uma manifestação artística, seria uma 
experiência da linguagem artística, com base nas atitudes dos animais a raspar os cascos no 
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chão, ou na observação dos sulcos: pontos, linhas paralelas, linhas cruzadas. Imitados e 
mais tarde desdobrados, foram encontradas as leis básicas da decoração: repetição, 
alternância, ritmo, simetria, que ainda hoje são utilizadas. Algumas destas sinuosidades, 
meandros, são feitos com os dedos sujos de argila ou ocre. 
Relativamente às representações animalistas, são vistas de perfil e apresentam apenas os 
contornos e duas patas. Na procura da perfeição da representação, os chifres são vistos de 
frente em cabeças de perfil. Verificam-se pequenas incisões no corpo, algumas vezes, que 
significam os pêlos do animal. Figuras antropomorfas, disfarçadas de animais, existem no 
meio da representação animalista, como o feiticeiro ou mago. A representação das quatro 
patas, foi uma evolução no sentido  da procura de um maior realismo, (Figura 1). 
 
 
Figura 1: “O feiticeiro” da gruta de Les trois Frères 
 
As mãos humanas são as primeiras imagens pintadas, espalmadas, os dedos abertos com os 
contornos pintados a preto ou a vermelho, e a tinta é soprada de forma a parecer o 
negativo.  
Pintaram as mãos muito cedo, por serem um símbolo do poder do Homem sobre todas as 
coisas. Eram as suas Narrativas Visuais, a transmitir toda a simbologia, na falta da escrita. 
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Figura 2: “Pintura de uma mão em negativo”, uma das mais antigas pinturas do Homem do Paleolítico 
 
Os meandros feitos com ocres e negros, que estão associados às primeiras representações 
animalistas, onde predomina o amarelo, aparecem paralelamente com as mãos. 
Inicialmente apresentam as mesmas características das figuras animalistas gravadas, 
cabeça e corpo vistos de perfil, contornos a preto, as duas patas e chifres representados de 
frente, transformando-se rapidamente no sentido da forma cada vez mais real, dada não só 
pelo desenho das quatro patas do animal, como também pelas atitudes mais dinâmicas e 
livres. O desenho de perfil é abandonado e a cor reveste todo o corpo do animal com ocres 
e vermelhos. A representação solitária do animal, desenvolve-se para a de grupos de 
animais, de maiores dimensões e mais realistas. 
 
 
Figura 3: “Bisonte ferido por flechas”, gruta de Niaux, França. O animal é apenas representado pelo 
contorno a preto. 
 
A arte da cultura Madalenense chega a um realismo muito adiantado, as figuras animais 
não estão afastadas da dos animais vivos, nas proporções, e a parte interna tem vários 
pormenores, do volume e da pelagem. Os pormenores são levados à exaustão com a 
representação da anatomia dos animais, na agitação das crinas, na expressão dos olhos e da 
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boca, do movimento dos cascos. Os movimentos e as atitudes apresentam-se como numa 
perspectiva real. 
Os animais mais representados são o bisonte, o touro, o veado e o javali, possuindo alguns, 
cerca de um ou dois metros de comprimento. Estas representações são de um admirável 
realismo, pintadas a várias cores, de tal forma que podemos identificar as espécies (Pinto, 
Meireles et al. 2001). 
Em França, verifica-se um dos santuários mais importantes da arte rupestre, a gruta de 
Lascaux. Embora possua também pinturas até ao período Madalenense, alguns 
historiadores classificam-na, como sendo a gruta onde se faz a apoteose da arte do período 
Aurinhacence. Frescos animalistas revestem as paredes desta gruta com aproximadamente 
uma centena de animais de várias espécies: cabritos monteses, cavalos, touros e veados. As 
silhuetas são representações mais antigas, as mais recentes, de maiores dimensões, são 
integralmente revestidas com cor, e sobrepõem-se-lhe parcialmente. A tinta envolve as 
figuras e o volume é dado pela própria rocha. As silhuetas em claro, o modelado e os 
matizes, brilham na gruta de Lascaux. 
 
 
Figura 4: “Touro negro da gruta de 
Lascaux” 
 
Figura 5: “Imagem da gruta de Lascaux” 
 
Pintados sobre as saliências das rochas, aproveitando as protuberâncias, que não excedem 
os cinquenta centímetros, para dar o relevo dos corpos, os bisontes de Altamira são de um 
realismo perturbante. Aparecem em atitudes variadas: captados em pleno salto, espojando-
se na terra e revolvendo o pó, recostados, em corrida, calmos e em repouso, exaustos, 
feridos ou em posição de investida. Empregaram cores de uma gama muito rica, os ocres e 
os vermelhos mais ou menos intensos e modelados, contornos a negro de manganésio, a 
fixar e intensificar as massas musculares dos animais. 
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Figura 6: “Bisonte da gruta de Altamira”. 
O animal é representado com grande realismo. 
 
Figura 7: “Bisonte da gruta de Altamira”. 
O animal é representado com grande realismo. 
 
2.2.1.2. Período Neolítico 
 
O Período Neolítico foi uma mudança de vida violenta. A passagem da caça para a 
agricultura e para a pastorícia, teve consequências antropológicas e históricas para o 
Homem. Verificaram-se alterações económicas, sociais e culturais – sedentarização, 
produção agro – pastoril, divisão do trabalho, propriedade privada, primeiras aldeias. 
A fauna e a flora sofreram alterações devido ao aquecimento do clima, e consequentemente 
o Homem teve de sujeitar-se a adaptações. Deu-se a sedentarização, a domesticação dos 
animais, a constituição de aldeias e o aparecimento de actividades artesanais. Uma nova 
hierarquização na organização social e uma maior diferenciação entre grupos profissionais 
e sexos. 
Desenvolveram-se novos conceitos religiosos com o novo culto da Terra; a Mãe-Natureza. 
As práticas religiosas eram a base da sociedade, garantiam a qualidade dos trabalhos e a 
tranquilidade do povo. Os fenómenos meteorológicos, a fecundidade da terra, dos humanos 
e dos animais, a morte e a vida aconteciam em cerimoniais realizados em santuários 
públicos. “Esta estreita relação entre a religião e a vida é-nos testemunhada pelo rico 
espólio arqueológico artístico deixado por estas comunidades, sendo a arte usada como 
processo privilegiado de comunicação com os deuses”. (Pinto, Meireles et al. 2001) pp.28. 
“Foi assim que a arte invadiu o quotidiano das aldeias. Era, pois, uma arte para comemorar 
o vivido e o sagrado, para responder às preocupações do Homem – a morte e os medos da 
vida - para fixar e recordar os actos da vida colectiva que entendiam dever perdurar” 
(Pinto, Meireles et al. 2001) pp.30. 
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Destas construções, a anta ou dólmen, que praticamente só aparecem na Europa e tiveram 
como expoente máximo Stonehenge, continham muitas vezes superfícies interiores 
adornadas com pinturas e insculturas (gravações feitas na rocha), com motivos astrais, 
geométricos, zoomórficos e antropomórficos. Mediam a altura do Sol e da Lua e 
assinalavam a mudança das Estações do ano. 
“A pintura foi a primeira BD da História, os primeiros relatos do mundo pré-histórico, não 
propriamente um trabalho artístico, mas antes o resultado de interesses religiosos, sociais, 
económicos, variáveis de cultura para cultura” (Pinto, Meireles et al. 2001) pp. 36. O 
tempo, os tipos de suporte e os locais da pintura neolítica, grande parte das vezes ao ar 
livre, conduziu à sua destruição de forma que existem poucos indícios dessas narrativas 
visuais. Diversos tipos de suporte: as grutas e as construções megalíticas – pintura mural 
ligada ou não às insculturas, isto é, motivos gravados e depois pintados – (petróglifos). 
Também existiu a pintura em cerâmica, madeira, casca das árvores, e em peles. 
Unicamente a pintura em cerâmica se manteve até os nossos dias; nos outros suportes, 
extinguiu-se devido ao seu carácter precário. 
A pintura nas grutas e nas construções megalíticas, surge como necessidade de narrar o 
quotidiano; a vida dos homens em grupo, as cerimónias, as caçadas (ao javali, ao veado, à 
cabra-montês), as cenas domésticas são características da pintura rupestre. A insinuação de 
linhas ondulantes pretendia sugerir cenas passadas na montanha; um pau com folhas 
apresentava a ideia de um bosque. 
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Figura 8: “Friso da Gruta de Cogul” em Espanha 
 
O culto do Sol e da Lua era sugerido por figuras astrais, que apareciam no cimo dos 
menires, primeiro gravados, e pintados posteriormente. As representações humanas e 
animais foram-se tornando cada vez mais esquemáticas, relativamente às formas de 
expressão. Várias decorações como ziguezagues, círculos concêntricos, estrelas e espirais, 
triângulos e linhas ondulantes em repetição, surgiram também. Estes motivos 
ornamentavam as pedras das câmaras funerárias e a arte móvel paleolítica. Os motivos 
circulares e as linhas ondulantes, eram repetidos mais vezes (possivelmente uma referência 
simbólica à água, depois de se atirar uma pedra). 
 
 
Figura 9: “Decoração em espiral do monumento megalítico” de Newgrange 
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Figura 10: “Pintura policroma num esteio de um dólmen de Cota”, Beira Alta 
 
As paredes eram preparadas com tinta branca, feita de caulino e clara de ovo, antes de 
serem pintadas; era uma forma de tornar as superfícies regulares de modo a existir um 
contraste maior entre a cor negra e a vermelha dos principais motivos.  
“As cenas narrativas ao ar livre eram geralmente monocromáticas; os sulcos gravados 
estavam preenchidos a vermelho ou a preto, para ganhar realce. O carácter narrativo das 
cenas, a construção esquematizada das formas e a presença mais frequente da figura 
humana tornam esta arte substancialmente diferente da do Paleolítico”. (…) “A pintura, a 
cerâmica e os graffitis (palavras ou desenhos rabiscados ou esgravatados em paredes), são 
assim o testemunho do espírito criativo destes artesãos que nos deixaram compreender a 
sua alma e a sociedade que eles representaram e exprimiram” (Pinto, Meireles et al. 2001) 
pp. 42. 
 
2.2.1.3. Os Maias 
 
Outro dos momentos interessantes de Narrativas Visuais, é a Arte dos Povos da 
Mesoamérica. Os Maias foram um dos povos que produziram obras de arte em maior 
número e mais duráveis, de todas as Civilizações da Mesoamérica.  
O termo Mesoamérica refere-se a uma zona geográfica cujo povo partilhava uma cultura 
semelhante, antes da chegada dos Espanhóis. Entendia-se por uma área onde actualmente 
se situam o México Central e do Sul, Belize, Guatemala, parte das Honduras e El Salvador. 
Os habitantes da Mesoamérica tinham muitas coisas em comum, como deuses, um 
calendário e práticas de construção, mas a língua e os costumes eram diferentes. Estas 
civilizações dividem-se normalmente em Terras Altas, sobretudo o Vale do México, e 
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Terras Baixas como os Maias (Ferreira and Gonçalves 2000). Mais acessível à visão 
moderna pelas suas características naturalistas, a arte maia sobressai relativamente a outras 
culturas antigas mexicanas. A madeira, pedra, cerâmica, estuque, conchas, jade e osso, 
foram materiais utilizados na construção e decoração de edifícios, objectos utilitários e 
sagrados. As suas Narrativas Visuais, tais como pinturas de parede, auto-retratos e baixos-
relevos, transmitem-nos uma perspectiva dos seus hábitos e crenças, métodos comerciais e 
trajes, relativamente ao seu modo de vida. 
Os murais de Bonampak situados em Cacaxtla, nome que significa “local onde a chuva 
penetra na terra, foi a capital dos Olmeca - Xicalanca, um grupo que dominou esta zona 
nos séculos VII a X d. C”. “Alguns dos murais mais bem conservados no México, 
provavelmente pintados por artistas maias foram aqui descobertos em 1974” (Ferreira and 
Gonçalves 2000) pp. 156. Os Maias eram muito bons artistas, possivelmente os melhores 
artistas da Mesoamérica. Com um enorme sentido realista, representam em cores vivas, 
cenas da vida maia clássica. A imagem número onze mostra um guerreiro, vestido com 
pele de jaguar, a agarrar um inimigo pelo cabelo. 
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Figura 11: “Mural de Bonampak” em Cacaxtla 
 
Com quarenta e oito figuras humanas em cores fortes, o “Mural da Batalha”, com vinte e 
dois metros, representa uma batalha entre guerreiros - águias e guerreiros - jaguares, 
apresentado na Figura 12 (Ferreira and Gonçalves 2000) pp. 46-47 e 156. 
 
 
Figura 12: “Mural da Batalha” de Bonampak em Cacaxtla 
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2.2.2. Narrativas Visuais – O Vitral 
 
Também na Idade Média, se utilizaram outras técnicas para desenvolver Narrativas 
Visuais, destinadas a uma educação religiosa às pessoas, nessa altura, iletradas. Era então 
uma maneira de ensinar pela imagem, por intermédio de frescos e vitrais. 
Aparentemente o uso do vitral anteriormente também chamado de vidraça, utilizado para 
fechar janelas ou outras fendas, começou a ser posto em prática já na Antiguidade. Em 
Pompeia, Roma, Herculano e outras cidades do Império Romano foram encontrados 
pedaços de vidros. 
Acredita-se que teve início na Alemanha em finais do século IX ou início do Século X, 
porque em escavações realizadas em 1932, no estado de Hesse, na Abadia de Lorsch, foi 
encontrada uma cabeça de Cristo fragmentada, que se supõe pertencer a esta época. 
Também na Alsácia, no século IX, aparece uma outra cabeça de Cristo em vidraça em bom 
estado de conservação, proveniente da Abadia de Wissembourg. 
 
 
Figura 13: Cabeça de Cristo, Século IX, Abadia de Wissenbourg, Alsácia 
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Esta técnica teve início com o aparecimento do Cristianismo e começou a ser grandemente 
utilizado para a confecção de vitrais a partir da Idade Média, evoluindo no período 
Românico e Gótico, entre o século XII e XV, principalmente na arquitectura religiosa. É 
nas catedrais Góticas que o vitral mais se manifesta, as suas paredes sustentam enormes 
janelas que protegem e proporcionam a entrada de luz natural, dando ao ambiente um 
colorido extraordinário. Foi por isso bastante utilizado pela Igreja Católica que utilizou 
esta técnica para embelezamento dos templos, mas também como propagação do 
Cristianismo. As imagens representadas, Narrativas Visuais alusivas aos Testamentos, 
serviam como doutrinação dos fiéis, em virtude de poucas pessoas naquela época saberem 
ler. 
O monge Teófilo descreve a construção de vitrais, fornos e crisóis com todos os 
pormenores, e a técnica da realização numa compilação “Diversarum Artium Schedula”, 
que se manteve até o século XII sem alterações (Valldepérez 2000). 
O estilo românico desenvolveu-se na Europa nos séculos XI, XII e XIII, as espessas 
paredes das igrejas continham pequenas e estreitas aberturas por onde passava a luz, que ao 
tratar-se de catedrais com mais importância, eram tapadas com vitrais com influência da 
miniatura. Nesta época utilizavam-se os vitrais com a representação de pessoas ou em 
medalhão. A vida dos Santos, as cenas bíblicas, acontecimentos do quotidiano e populares 
eram representados nos medalhões, que poderiam ser quadrados, ovalados ou redondos, 
envoltos por uma estrutura de ferro. A representação de figuras poderia ser de tamanho 
grandioso e com os braços marcados. 
O desenvolvimento do estilo românico teve um papel de maior importância em França, na 
Catedral de Saint-Denis e na Catedral de Chartres, principalmente. Integrado na 
arquitectura, o vitral foi entendido pelos arquitectos como elemento principal. 
 
 22 
 
 
Figura 14: Catedral de Chartres, “a Paixão, a Infância de Cristo e a Árvore de Jessé”, França 1145, 1155 
 
 
Figura 15: Pormenor da Árvore de Jessé, Catedral de Chartres, França, 1145 e 1155 
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A Catedral de Augsburgo, na Alemanha, mantém preservadas Narrativas Visuais de 
profetas representativos do Antigo Testamento, Daniel, Oseias, David e Jonas. Dedicados a 
uma única personagem, os vitrais que contêm estas imagens excedem os dois metros de 
altura, e foram realizadas na oficina da Abadia de Tagernsee no final do século XI. Nestes 
vitrais utilizaram a gradação de cor para definir as vestimentas, e são os mais antigos do 
mundo em bom estado de conservação. 
 
 
Figura 16: Profetas Daniel, Oseias, David e Jonas, Catedral de Augsburgo na Alemanha 
 
Durante o Período Gótico, as capelas, igrejas e catedrais tiveram uma arquitectura com 
janelas mais amplas e paredes mais estreitas, por esse motivo os vitrais adquiriram uma 
maior relevância, transmitindo ao seu interior bastante iluminação e colorido invulgar. A 
sua evolução estilística foi de tal ordem que ficou igualada à pintura, à escultura e à 
miniatura. Houve uma aproximação ao período renascentista devido à evolução da técnica 
e à descoberta de novos materiais. 
A Catedral da Sainte-Chapelle e a Catedral de Chartres em França, contêm os mais 
importantes vitrais da época. Esta última foi reconstruída depois de um incêndio em 1194, 
foram colocados perto de cento e setenta vitrais numa área de cerca de dois mil metros 
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quadrados. A Catedral Sainte-Chapelle, construída já no século XIII, contem vitrais com 
cerca de quinze metros de altura a ocupar a maior parte das paredes. 
Os vitrais da Sainte-Chapelle tiveram grande influência nos vitrais de Notre-Dame, 
principalmente nas rosáceas. 
 
 
Figura 17: Vitrais da Rosácea  Sul da Catedral de Notre-Dame, Século XIII, França 
 
Encontra-se na Catedral de Canterbury, o conjunto de vitrais góticos mais importante de 
Inglaterra, pertencentes ao século XIII, e na Catedral de León em Espanha, vitrais do 
mesmo século. 
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Figura 18: “Vitral do Presbitério”, Catedral de León, século XIII, Espanha 
 
As técnicas do vitral foram evoluindo através dos tempos. No século XIV, introduziram-se 
novos materiais e cores, e esteve intimamente ligado à pintura. Reduziram-se as dimensões 
das janelas e foi dado maior relevo à figura humana, e já no século XV questionou-se a 
presença dos vitrais nas igrejas porque, como Narrativas Visuais, serviam de distracção. 
No século XVI voltou-se ao passado clássico, e o Homem passou a ser o centro do 
Universo. Em Itália começou a utilizar-se tanto em edifícios civis quanto religiosos, 
evoluindo nas cores utilizadas e nos drapeados e expressividade dos rostos. 
Embora com um estilo ainda Gótico, os vitrais da Igreja de São Gumário na Bélgica, 
revelam a mudança de mentalidade, evoluindo no sentido do clássico (Figura 19). 
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Figura 19: “Coroação da Virgem”, Igreja de São Gumário, em Lier na Bélgica 
 
Com guerras e conflitos religiosos consecutivos, os séculos XVII e XVIII foram períodos 
de decadência para os vitrais, em alguns lugares da Europa, tal como em Espanha, oficinas 
tiveram que fechar por falta de encomendas.  
A partir do século XIX, o aspecto temático e religioso vai evoluindo e o vitral adquire cada 
vez mais efeitos decorativos, começa a ser usado nomeadamente em prédios públicos e 
particulares. No final deste século, o vitral adquiriu de novo o protagonismo que manteve 
noutros períodos. O processo de realização a partir dos séculos XIX e XX alterou-se 
significativamente, devido ao desenvolvimento tecnológico e ao aparecimento de novos 
materiais. As técnicas antigas, porém, não foram totalmente rejeitadas pelos grandes 
obreiros, porque não conseguiram ser ultrapassadas pelas novas tecnologias. 
“Nos Estados Unidos da América, os artistas John La Farge e Louis Comfort Tiffany 
empreenderam uma investigação sobre o vidro opalescente, que constitui a antítese da 
propriedade fundamental exigida pelo vidro para o vitral medieval” (Valldepérez 2000) 
pp.16. Na Figura 20, um vitral executado por este último artista, com a característica do 
uso da fita de cobre como material de suporte e dos vidros jaspeados. 
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Figura 20: “Vitral de Louis Confort Tifanny” em 1893 
 
O arquitecto Lluis Domènech i Montaner constrói o Palácio da Música Catalã, em 
Barcelona, em que a arquitectura, vitral e escultura se encontram intimamente ligados, 
produzindo uma obra de extraordinária beleza. Na Figura 21, o candeeiro-clarabóia da sala 
principal do referido Palácio, salienta-se de entre todos os vitrais. Em Espanha, foi na 
Catalunha que se verificou um maior desenvolvimento destas técnicas no Modernismo. 
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Figura 21: “Candeeiro-claraboia, de Domènech i Montaner”, Barcelona l908 
 
Marc Chagall executou um “esquiço” (primeiro passo para realizar uma ideia) e o projecto 
para vitral, composto inicialmente por uma maqueta preparada com guache e colagem com 
papéis de várias cores, o desenho foi passado a definitivo com guache e colagem. O vitral 
foi concluído em 1961 por Charles Marq e Brigitte Simon com as dimensões 251 cm x 338 
cm. 
Portanto, Marc Chagall é o autor de um esquiço, e do projecto de um conjunto de vitrais 
para uma sinagoga de Jerusalém. 
 
 
Figura 22: Chagall, “Projecto para vitral” e Vitral final 
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2.2.3. Narrativas Visuais – “Los Caprichos” de Francisco de 
Goya y Lucientes 
 
Outro tipo de narrativa visual são os trabalhos de Francisco de Goya, artista que 
influenciou bastante o trabalho de Paula Rego. 
Francisco José de Goya Y Lucientes, pintor e gravador espanhol, nasceu em Saragoça a 30 
de Março de 1746 e morreu em Bordéus, França, a 15 de Abril de 1828. Goya iniciou aos 
treze anos a actividade como pintor reproduzindo cópias de pinturas de vários mestres. 
Trabalhou em projectos para tapeçarias, com a reprodução de paisagens e cenas folclóricas, 
mas embora estes trabalhos lhe tenham dado fama, abandonou esta actividade, por não se 
sentir realizado a elaborar paisagens. Posteriormente começou a pintar retratos, chegando a 
executá-los para membros da nobreza, tornando-se assim o pintor oficial da monarquia. 
Contraiu uma doença que o deixou algum tempo paralítico, totalmente surdo e 
parcialmente cego, acabando por perder autoconfiança e dinamismo. As cores nos seus 
trabalhos tornaram-se mais escuras, a alegria desapareceu das pinturas e a maneira de 
pintar tornou-se mais expressiva e livre.  
Não recuperou totalmente e embora continuasse a trabalhar para a corte, iniciou uma nova 
fase mais inventiva e fantasiosa. Perdeu o respeito pela aristocracia e através da pintura 
eram divulgadas as exactas personalidades e as fraquezas dos seus membros. 
A sua arte transformou-se em ataque contra os horrores das guerras napoleónicas e o 
sofrimento humano, imerecido e injusto.  
Uma série de oitenta gravuras que compõem Los Caprichos de Goya, foi preparada e 
realizada entre 1797 e 1799 e são dos trabalhos mais importantes deste artista. Metáforas a 
vícios humanos, a métodos educativos opressivos, a prostituição, a casamentos por 
conveniência, a fantasia de sentimentos, a superstições e preconceitos. Os trabalhos foram 
expostos, mas logo retirados com receio do seu conteúdo, e em troca de pensão vitalícia, as 
chapas originais e grande parte dos exemplares que não foram vendidos, foram 
presenteados ao rei.  
As gravuras Los Caprichos de Goya denunciavam os vícios humanos como se fosse uma 
realidade transcendente, povoada de monstros antropomórficos, de anões e bruxas 
repelentes. Há uma crítica ao contexto social e cultural deste século XVIII espanhol, com 
todo o simbolismo de imagens que superam o tempo e se tornam universais.  
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A realidade em que vivia, o mundo amargurado em que se encontrava como diminuído 
físico, transmitiam-lhe a necessidade de criar um mundo falso e irracional. Surgem cenas 
perturbantes repletas de mistério, que surpreendem pela irrealidade da colocação dos seus 
personagens. O trabalho de Goya teve evidentemente uma grande influência na arte 
moderna, essencialmente no Surrealismo, que explora uma vertente mais irracional, o 
subconsciente e o território desconhecido dos sonhos, o grotesco e disparatado e o 
alucinante. Paula Rego baseou-se em Los Caprichos de Goya para a realização das suas 
obras essencialmente as gravuras. A artista começou a produzir um fluxo de inesquecíveis 
imagens de animais nos anos oitenta. “Mais importantes são talvez os Caprichos de Goya. 
The Sandman, 1985, contém uma referência directa a El Sueño de la Razón Produce 
Monstruos de Goya, na Figura 23. O emprego de motivos animais para dizer o indizível 
remonta, na obra de Paula Rego, pelo menos a um importante quadro de 1965, Os Cães de 
Barcelona” (Rosengarten 2004) pp.158. 
 
 
Figura 23: Goya, Los Caprichos “El Sueño de la Razón Produce Monstruos” 
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Figura 24: Goya, Los Caprichos “Tu que no puedes” 
 
Paula Rego transpôs o eclectismo inicial da sua carreira, adoptando a imagética do 
bestiário da infância e explorando uma nova linguagem para se exprimir. A insurreição das 
meninas más consegue o seu ponto máximo na série Vivian Girls, 1984-1985, animais 
emaranham-se com mulheres insensíveis (Rosengarten 2004). 
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2.2.4. Narrativas Visuais – A Banda Desenhada 
 
A Banda Desenhada é considerada uma figuração narrativa ou narrativa visual pelas 
consecutivas imagens, podendo alargar-se esta designação a outras realizações artísticas 
figurativas de carácter narrativo, como o mosaico, a azulejaria, o vitral, retábulos, 
filigranas, rendas e miniaturas, livros de horas, painéis devotos e outros. 
“Aquilo a que habitualmente chamamos histórias aos quadradinhos, histórias em (de) 
quadradinhos, comics, bandes dessinées, banda desenhada, figuração narrativa e outras 
mais designações que o uso ou a moda nos impuseram, tem sido objecto de controvérsia, 
no que diz respeito à génese, processo e data de criação. Acresce ainda a divergente 
identificação desta actividade cultural – forma de literatura ou forma de arte?... Conforme 
as abordagens, semântica ou estética, as conclusões variam” (Deus 1997) pp.17. 
As histórias aos quadradinhos só começam a ser conhecidas quando alcançam um 
determinado período de vendas a baixo custo. A propaganda e a imprensa contribuíram 
para a sua evolução durante o século XIX, tendo aumentado grandemente durante o século 
XX .  
A pintura e a escultura foram, muitas vezes, precursoras da arte gráfica actual, e também 
outras actividades representativas ou lúdicas, como o circo, o teatro de fantoches, os 
folhetins de aventuras e outros. Os precursores da banda desenhada prosperaram nas 
revistas de meados do século XIX, como ilustrações, passatempos figurados e cartoons 
satíricos. 
Ainda no século XVIII têm início as revistas didácticas, recreativas e informativas que 
evoluíram com o desenvolvimento da ilustração, a litografia e a gravura em madeira. Não 
eram ainda histórias contadas por imagens com texto e desenho, mas referiam notícias 
relativas ao ensino, com cenas históricas, assuntos científicos, monumentos e outros. As 
ilustrações nas revistas informativas davam-nos conta dos temas da actualidade. 
É com as revistas recreativas que a narrativa ilustrada de ficção começa, e ao longo do 
tempo se transforma em história aos quadradinhos, evoluindo com os cartoons com balões, 
até se transformar numa história aos quadradinhos (HQ) com histórias para crianças.  
O desenvolvimento da ilustração narrativa começa em estampas e cartoons e com a união 
dos quadros soltos começa a representação da acção, que é um dos objectivos principal da 
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BD. A técnica foi evoluindo com os desenhadores a fazerem ilustrações soltas até 
conseguirem passar ao estádio seguinte (Deus 1997). 
A litografia em Portugal funcionou em oficinas particulares a partir de 1834, de carácter 
sátiro político devido aos confrontos liberais. São conhecidos alguns nomes da época, João 
Baptista Ribeiro com um cartoon anti – miguelista e A. Ribeiro Saraiva a ridicularizar o rei 
D. Pedro IV, datados de 1844. 
Litografias satíricas incorporaram a primeira revista satírica Suplemento Burlesco ao 
número (…) da Patriota (Deus 1997) pp. 25. 
O redactor das primeiras edições, Bernardino Martins da Silva, com receio de represálias, 
mantinha-se incógnito. Vários pseudónimos eram utilizados, não se sabendo ao certo se 
pertenceriam à mesma pessoa, “Maria”, “Cecília”, “Afonso” ou “Rita”.  
“Os cartoons assinados por “Maria” parecem os de melhor qualidade. A partir de 1849, 
passam a ser assinados só por “Cecília”. (…) Talvez a única deformação caricatural 
conseguida num rosto humano se encontre no nº 960 (de 19 de Agosto de 1847), retratando 
o Marechal Saldanha com uma cara de gato assanhado. É este, talvez, o melhor cartoon da 
colecção, quer pela técnica do desenho quer pela eficácia narrativa: o marechal, após outra 
revolução, ordena ao criado que lhe vire a casaca, ao que ele responde não saber como há-
de poder fazer ainda isso, de tantas vezes que ela foi virada…” (Deus 1997) pp. 25. Nesta 
imagem, os balões estão já usados correctamente, como devem aparecer nas histórias aos 
quadradinhos (Figura 25). 
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Figura 25: Maria, “Casaca Virada e Revirada”, Suplemento Burlesco ao número 960 do Patriota, (nº 3 de 
19/08/1847) 
 
Na imagem seguinte, uma figura feminina adormecida e um seguimento narrativo de 
desenhos de perfil, num balão não realizado, que lhe sai do pensamento. Pela forma de 
representação, este cartoon de 1852 é um dos precursores da história aos quadradinhos. 
 
 
Figura 26: Cecília, “A Menina das Mercez Sonhando”, Suplemento Burlesco ao número 2384, (8 de Junho 
de 1852) 
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A Imprensa Tipográfica foi antecedida pela gravura em madeira, já usada na Idade Média, 
e começou a ser utilizada praticamente na mesma altura em que teve início a litografia. 
Foram criadas obras-primas da ilustração, espalhadas pela imprensa de todo o mundo. 
Houve trabalhos a rivalizar com mestres franceses e ingleses. 
“Chegámos ao caso mais misterioso da figuração narrativa portuguesa: a primeira história 
aos quadradinhos impressa em Portugal aparece no nº 18, de 3 de Agosto de 1850, na 
Revista Popular, em pranchas de continuação (4 vinhetas), ou em tiras (2 vinhetas), sob o 
título Aventuras Sentimentaes e Dramáticas do Senhor Simplício Baptista. Em todas as 
vinhetas lê-se a mesma assinatura – Flora” (Deus 1997) pp. 27. 
Pequenas ilustrações soltas com esta certificação começaram a aparecer desde o início de 
1850 na Revista Popular. O nome de Flora aparece ao lado de Nogueira da Silva, mas não 
se sabe ao certo se um e outro pertencerão à mesma pessoa, utilizando pseudónimo. 
  
 
Figura 27: Flora, “Aventuras Sentimentais e Dramáticas do Senhor Simplício Baptista”, Revista Popular 
nº 18, de 3/08/1850 
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Uma das influências notórias na obra de Paula Rego é Raphael Bordallo Pinheiro. Bordallo 
é muito importante, porque ainda hoje as suas criações, principalmente as caricaturas, são 
reconhecidas e funcionam como símbolos. Mas o que é importante, é a sua narrativa que, 
neste caso, tem legendas, ou inclui texto, e refere-se à política e à sociedade.  
A política e a sociedade têm sido temas de grande interesse para Paula Rego, assim como o 
foram para Raphael Bordallo Pinheiro, porque em ambos existe a expressividade na 
figuração, sem dúvida um facto que os aproxima ainda mais. Paula Rego e Raphael 
Bordallo são duas personalidades cujo trabalho tem uma composição sarcástica e mordaz, 
como chamada de atenção para os problemas da sociedade, sendo a sátira a melhor forma 
de os evidenciar. 
“A entrada em cena de Raphael Bordallo Pinheiro provocou uma revolução completa na 
nossa ilustração gráfica. Tão forte era a sua personalidade que os imitadores continuavam, 
várias décadas após a sua morte. Os gags dos seus cartoons foram repetidos até o fastio; as 
histórias aos quadradinhos satíricas invadiram todos os jornais em todos os lados. A 
admiração que despertou, algumas vezes em excesso, fez até esquecer os artistas que o 
precederam na caricatura e técnica narrativa” (Deus 1997) pp. 37. 
Nascido em Lisboa a 21 de Março de 1846, Raphael Bordallo Pinheiro, teve paixão pelo 
teatro, tendo-se estreado como actor dramático no Teatro Garrett, aos 14 anos. Foi 
relacionada com o teatro a primeira revista publicada, e a primeira caricatura. O teatro 
serviu-lhe de tema durante a sua carreira artística, nos cenários, nos figurinos, nas capas 
dos programas, e nas críticas humorísticas. 
A sequência narrativa figurada tem início ainda em 1870 com A Berlinda – Reproduções d’ 
um Álbum Humorístico, ao Correr do Lápis. A evolução continua no sentido de gerar a 
história aos quadradinhos autónoma, e isso verifica-se com o álbum Apontamentos de 
Raphael Bordallo Pinheiro Sobre a Picaresca Viagem do Imperador de Rasilb pela 
Europa, a história de um soberano do Brasil (Rasilb), que visita a Europa (Deus 1997) pp. 
38. 
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Figura 28: Raphael Bordallo Pinheiro, Apontamentos Sobre a Picaresca Viagem do Imperador de Rasilb 
pela Europa, de 1872 (1ª edição) 
 
É em 1875 que Raphael faz sair uma das revistas que viria a trazer-lhe maior fama: A 
Lanterna Mágica. Dirigida por “Gilvaz”, Guerra Junqueiro e Guilherme de Azevedo, com 
ilustrações a cargo de Raphael e Manuel Macedo, este último com alguns cartoons. 
“O maior acontecimento de toda a ilustração satírica portuguesa deu-se no nº 5, de 19-6-
1875 (sic) – a criação do Zé Povinho no cartoon “Calendário Portuguez”. Sucede então 
que este importante figurante da galeria bordalesca vai intervir HQ satíricas (…) Todavia, 
a figura do Zé Povinho (sem nome indicativo) já tinha aparecido numa HQ no nº2 de 22 de 
Maio de 1875” (Deus 1997) pp. 40. 
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Figura 29: Raphael Bordallo Pinheiro, “Actualidades: Companhia dos Caminhos de Ferro – Aumento de 
Tarifas”, A Lanterna Mágica nº 14, de 8 de Julho de 1875 
 
Foi em 1927-28 que apareceram no Sempre Fixe, as primeiras histórias aos quadradinhos e 
os primeiros Cartoons, mantendo a partir desta data uma grande evolução. “Duas semanas 
antes da insurreição militar de 28 de Maio de 1926, foi posto à venda o nº 1 do semanário 
Sempre Fixe, ponto alto da caricatura portuguesa, legítimo herdeiro da tradição bordalesca. 
O nome do antigo mestre continuava no cabeçalho, pois a publicação era dirigida por um 
membro da família – Pedro Bordallo” (Deus 1997)  pp. 119. 
 
2.2.5. Narrativas Visuais – O Surrealismo 
 
Outro tipo de narrativa visual que consideramos importante para a compreensão deste 
trabalho, existe no Surrealismo, pelo menos em alguns artistas surrealistas. 
Por que estão as obras dos Surrealistas enquadradas no tema Narrativas Visuais? Estas 
obras Surrealistas evocam os sonhos e a irrealidade, podem ser trabalhos figurativos ou 
não, com imagens distorcidas ou até caricaturadas, tendo a pretensão de transmitir algo ao 
observador. 
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O produto final continha realmente características de sonho, resultado de uma forte 
imaginação criadora e poética. 
Em 1919, André Breton e Philippe Soupault na sua nova revista chamada “Littérature” 
usaram o termo “Surrealismo” para definir o método de escrita automática que escapa a 
toda a reflexão. Os Surrealistas utilizaram, na década de 1920, o termo “automatismo”, 
para descrever a redacção ou pintura espontânea, para exprimir livremente as actividades 
do subconsciente. O automatismo era uma forma de libertação de qualquer estilo artístico 
ou ideia preconcebida para alcançar a aproximação mais exacta e particular da expressão 
criativa. 
O surrealista francês André Masson foi o precursor do automatismo na arte com os seus 
desenhos relâmpagos.  
Mais tarde, em 1924, André Breton lançou o primeiro “Manifesto do Surrealismo” com o 
apoio dos poetas Paul Eluard e Benjamin Péret e os pintores Jean Arp e Max Ernest. 
Segundo Breton “Surrealismo é um automatismo psíquico mediante o qual nos propomos 
expressar, seja verbalmente, seja por escrito, seja de qualquer outra forma, o 
funcionamento real do pensamento. Pensamento ditado, na ausência de todo o controle 
exercido pela razão, à margem de toda a preocupação estética ou moral” (Salvat 1989-
1990) pp. 358. 
A exploração das descobertas de Freud abriram ao Surrealismo uma via nova de 
investigação artística praticamente ilimitada. O automatismo psíquico, como princípio 
criador, converte-se num método compartilhado pelos artistas surrealistas, que querem 
chegar pelo sonho ao mundo das imagens. A Psicanálise com os seus conceitos fazia parte 
destas regras, e acreditava-se que se conseguia transpor para a tela um sonho, directamente 
do subconsciente sem que o consciente interferisse.  
Em muitos aspectos o Surrealismo aparece como uma conclusão lógica de todas as 
reivindicações de liberdade que caracterizaram a pintura europeia nos últimos anos. O 
Surrealismo liberta-se do racionalismo em favor da fonte mais profunda e incontrolada do 
subconsciente a partir do uso de diferentes técnicas de criação. 
Max Ernest, Man Ray, Jean Arp, André Masson, Joan Miró e Tanguy, através da sua 
actividade criativa explicam o significado e os conteúdos do Surrealismo. 
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Em 1928, vários outros artistas adoptam o Surrealismo; George Malkine, Pierre Roy, 
Giacometti, Dali e Toyen. Dá-se a proliferação dos grupos Surrealistas em diversos países 
sendo dos mais importantes o grupo belga com René Magritte e Paul Delvaux. 
Relativamente às ideias que serviam de base a este movimento, algumas foram postas de 
parte. De qualquer forma, o Surrealismo iniciou técnicas inovadoras de exploração de 
resultados ao acaso. André Breton define os princípios do movimento surrealista como 
uma maneira de “ iluminar a parte não revelada e não obstante revelável do nosso ser, 
donde toda a beleza, todo o amor, toda a virtude que apenas conhecemos sobressaiam de 
forma intensa” (Salvat 1989-1990) pp. 359. 
 
2.2.5.1. Giorgio De Chirico 
 
A pintura surrealista foi bastante influenciada pelo trabalho do pintor italiano Giorgio De 
Chirico, cujas obras influenciaram também o trabalho de Paula Rego. 
“Se Freud forneceu aos Surrealistas a matéria do sonho e a pista da sua importância na 
investigação dos trabalhos da imaginação, as qualidades metafísicas dos quadros de De 
Chirico, entre 1910 e 1920, forneceram uma pista sobre como um sonho deveria ser 
realmente pintado” (Bradley 2000) pp. 33.. 
Em Mistério e Melancolia de uma Rua, Giorgio De Chirico apresenta aos espectadores 
uma situação onde impera um silêncio profundo. Dir-se-ia que poderão ouvir-se os suaves 
passos da menina no seu percurso através das arcadas até a praça, guiando um arco à sua 
frente. A criança está concentrada com a sua brincadeira, num alheamento relativo à 
atmosfera supostamente pesada e aos sinais de mau presságio que a circundam. Não será 
uma armadilha a carroça de circo aberta? Há uma sombra projectada na praça, a quem 
pertence? Quem poderá estar escondido nas trevas da longa arcada? (Klingsöhr-Leroy 
2004) pp. 32. 
Confrontamo-nos assim com um espaço profundo, trabalhado em perspectiva de 
arquitecturas solitárias e clássicas, com cenas ilógicas em temas bizarros desenhados ao 
pormenor, permitindo ao observador reconhecer os objectos. Este quadro, entre outros, 
surge como inspiração para as Narrativas Visuais de Paula Rego. Uma cidade abandonada 
com a menina a correr pelas ruas desertas, a sua sombra, imagem porventura relacionada 
com recordações das experiências infantis. Ruas tristes, rodeadas por prédios com arcadas, 
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praças e sombras. Segundo a ideia de André Breton relativamente à obra de Chirico, 
encontramos pensamentos ocultos no nosso subconsciente ao identificarmo-nos com a 
imagem da criança, relacionando-a com a nossa própria experiência, assim como em Paula 
Rego. 
“Chirico pinta emoções, estados de espírito enigmáticos e penetrantes, fortemente 
inspirados pelo seu intenso estudo de Nietzche em 1910 e 1911” (Klingsöhr-Leroy 2004) 
pp. 32. “…A obra de arte não deve ter nem razão nem lógica. À sua maneira, ela aborda o 
sonho e a mente da criança” – Giorgio De Chirico citado em (Klingsöhr-Leroy 2004) pp. 
32. 
 
Figura 30: Giorgio De Chirico “Mistério e Melancolia de Uma Rua”, 1914. Óleo sobre tela, 87x71,5 cm 
 
As obras de Chirico continham por vezes a presença de seres fantásticos, irreais, como 
manequins articulados, às quais chamava “figuras transformadas em naturezas-mortas”. 
Em Musas desinquietantes, mostra a imagem da cidade de Ferrara onde se encontrava a 
residência da Família “Este”, com grande importância relativamente às artes. A construção 
fortificada encontra-se ao fundo a aparecer num céu azul. Mais à frente, duas figuras 
invulgares, uma em pé, outra sentada com traje clássico, num palco em perspectiva, um 
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bastão e uma máscara alusivos às qualidades das musas da Tragédia e da Comédia, 
Melpómene e Tália. Uma estátua num pedestal, é Apolo, que se apresenta tão indiferente 
quanto as musas sem cabeça. “O espectador tem de se interrogar para onde ele as 
conduzirá, dado o estado profundamente melancólico das suas companheiras sem cabeça” 
(Klingsöhr-Leroy 2004) pp. 34. 
Aqui Chirico trata o relacionamento humano, homem e mulher, tão debatido por Paula 
Rego em muitas das suas obras. Também o contraste luz sombra é muito evidente nos 
trabalhos de ambos. 
 
Figura 31: Giorgio De Chirico, “As Musas Desinquietantes”, 1917. Óleo sobre tela, 97 x 66 cm 
 
2.2.5.2 Joan Miró 
 
A obra de Joan Miró também sofreu mudanças nesta época, o sonho, a poesia e a pintura 
encontram-se criando um espaço único. 
Em Estrelas nos Órgãos Sexuais dos Caracóis, o artista inclui o título da obra na restante 
composição. As letras da frase escritas em cima de espirais de tinta azul criam analogia 
com as cascas dos caracóis. 
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A letra “t” da palavra “escargot” que quer dizer caracol, encontra-se dentro do círculo 
vermelho ao centro da obra, assim como a estrela. Uma linha negra atravessa do centro 
para baixo a servir de elemento de ligação das formas esbatidas do fundo. “A pintura 
alterna entre duro e suave, precisão e lucidez, evocando a sensação indefinida do sonho e a 
sua vaga consciência de que coisas estranhas e irracionais estão a acontecer” (Klingsöhr-
Leroy 2004) pp. 74. 
 
Figura 32: Joan Miró, “Estrelas nos órgãos sexuais dos Caracóis”, 1925. Óleo sobre tela, 129,5 x 97 cm.  
 
A evolução do fascismo e a proximidade da Segunda Guerra mundial, influenciaram no 
chamado “período selvagem” de Miró, caracterizado pela representação da figura humana 
em poses de crueldade e desespero, com figuras caricaturadas e distorcidas. O suporte 
utilizado foi muitas vezes o papel colorido, e a técnica do pastel com tons brilhantes. Na 
obra Mulher, esta é representada com o corpo volumoso, o sexo, ancas arredondadas e 
olhos grandes. Mulher que apesar de feia transmite uma perigosa sedução, podendo tornar 
os homens seus escravos. O corpo representado, de aspecto mole, tem uma aparência de 
ave, ou enorme insecto, que tal como a louva-a-deus devora o macho depois do 
 44 
 
acasalamento. Privada de qualquer beleza, a mulher é só sexualidade (Klingsöhr-Leroy 
2004). 
Nas obras de Paula Rego também a mulher mantém um lugar de destaque, e apesar das 
aparências, o seu aspecto é sempre vitorioso. 
 
Figura 33: Joan Miró, “Mulher”, 1934. Pastel, 109 x 73 cm. 
 
2.2.5.3. Frida Kahlo 
 
Numa viagem ao México, André Breton admirou o trabalho de Frida Kahlo, achando que a 
sua obra era incontestavelmente surrealista. Muito embora esta artista nunca se tenha 
associado ao grupo, André Breton escreveu a introdução do seu catálogo para a exposição 
que a artista realizou na Galeria Julien Levy em Nova Iorque, acreditando que Frida fosse 
até França. 
“A minha surpresa e alegria foram sem limites, quando descobri, ao chegar ao México, que 
a obra dela se transformou, nas suas últimas pinturas, em surrealismo puro, apesar de ter 
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sido concebida sem qualquer conhecimento prévio, fossem quais fossem as ideias que 
motivaram as actividades dos meus amigos e, inclusive, a minha… fui testemunha aqui, na 
outra ponta da terra, de uma espontânea emanação do nosso próprio espírito questionador: 
a que leis irracionais obedecemos, que sinais subjectivos nos permitem estabelecer a 
direcção certa a qualquer momento, que símbolos e mitos predominam numa conjunção 
particular de objectos ou teia de acontecimentos, que significados podem ser atribuídos à 
capacidade dos olhos passarem do poder visual para o poder visionário” (Bradley 2000) 
pp. 60-61. 
 
Figura 34: Frida Kahlo, “What the Water Gave Me”, 1938. Óleo sobre tela 96,5 x 76,2 cm 
 
A pintora Mexicana que realizou principalmente auto-retratos, trabalhava com inspiração 
na arte popular do seu próprio país, empregando sobretudo a sua fantasia. 
Quando ainda estudante, com dezasseis anos, teve um grave acidente que a levou a longo 
período de recuperação. Foi nessa altura que Frida se iniciou na pintura, sendo a sua obra, 
o reflexo da sua experiência pessoal, fundamentada em momentos desagradáveis da sua 
vida, passada em grande parte na cama. A obra de Frida Kahlo foi influenciada por um 
período de agitação social e política, assinalada principalmente pela sua vivência pessoal, 
fazendo de si própria o tema para as suas próprias obras. 
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Em The Broken Column, Frida Kahlo transmite ao observador o sofrimento padecido, 
representando a desintegração do seu corpo. Narra de uma forma intensa toda a sua dor 
(Bradley 2000). 
 
Figura 35: Frida Kahlo, “The Broken Column”, 1944. 
 
2.2.5.4. René Magritte 
 
Depois de conhecer André Breton, e influenciado pela pintura de Giorgio de Chirico, René 
Magritte juntou-se ao grupo dos Surrealistas, vivendo em França durante alguns anos. 
Posteriormente regressou a Bruxelas, onde havia estudado na Académie Royale des Beaux 
Arts conservando-se aí até à sua morte, com uma vida perfeitamente normal. 
Durante a sua permanência em França, Magritte aprendeu a interessar-se pela relação entre 
a palavra, a imagem e o objecto, que serviam de assunto nas artes visuais; “A diferença 
entre a palavra escrita, falada e a linguagem visual, é uma condição da mente” (Klingsöhr-
Leroy 2004) pp. 62. 
Magritte utiliza sentimentos de desorientação, de insegurança, apontando para algo 
escondido e misterioso. A sua consciência é direccionada para as realidades da vida. “Para 
o pintor surrealista, nada para além da vida propriamente dita pode ser um fim em si 
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mesmo. A arte, um veículo para as ideias, é um subproduto da vida, e as obras de arte não 
se intrometem na vida real”(Klingsöhr-Leroy 2004) pp. 66. 
Este artista cuja vida simples estava exclusivamente dedicada à arte, apresentava temas da 
vida comum, aparentemente de fácil interpretação, que só numa análise mais cuidada 
manifestam a sua ambiguidade. 
A Porta da Liberdade é exemplo de tudo isso. Vê-se uma paisagem montanhosa com 
árvores e um céu azul, através de uma janela. Esta janela tem o vidro estilhaçado e 
enquanto alguns fragmentos permanecem na janela, outros estão caídos no chão. “A minha 
pintura são imagens visíveis que não escondem nada, elas evocam o mistério (…) o 
mistério também não significa nada, é incognoscível”, René Magritt citado em (Klingsöhr-
Leroy 2004) pp. 64. Quando olhamos através do vidro tem-se a sensação que ela se 
desintegra estilhaçando-se. “Seria a paisagem apenas pintada no vidro da janela? Será que 
não se trata de um vidro transparente, mas de uma pintura?” (Klingsöhr-Leroy 2004) pp. 
64. 
 O vidro partido que se encontra no chão não mostra transparência e está pintado com 
pedaços de paisagem, e a paisagem do quadro permanece completa, daí a contradição. 
Existe a destruição entre a realidade e a pintura. 
 
Figura 36: René Magritte, “A Porta da Liberdade”, 1933. Óleo sobre tela, 80x60 cm. 
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Em Tempo Trespassado de René Magritte, pode observar-se a obra como uma paragem do 
tempo ao qual se ligam os sentimentos que daí resultam. Todo um cenário monótono e 
silencioso, com uma locomotiva com fumo a sair da lareira, cujo silêncio só é quebrado 
pelo som dos ponteiros do relógio. Tem-se a sensação que o tempo parou. O relógio preto 
entre os dois castiçais, a locomotiva também preta desenhada meticulosamente, um 
ambiente de simplicidade, com lareira clássica e espelho (Klingsöhr-Leroy 2004).  
 
 
Figura 37: René Magritte, “Tempo trespassado”, 1938. Óleo sobre tela, 147x99cm. 
 
2.2.5.5. Paul Delvaux 
 
Pertencente ao grupo belga com Magritte, Paul Delvaux também trabalhava no isolamento.  
 49 
 
Paul Delvaux foi influenciado pela pintura de René Magrite e de Giorgio de Chirico, e é 
com base nas pinturas de Chirico que o artista incluiu arquitectura clássica nas suas obras. 
Interessava-lhe, não pertencer a um grupo, mas simplesmente o facto de também 
simpatizar e adoptar as ideias surrealistas, evocando os sonhos e a irrealidade. “O que é o 
Surrealismo? Na minha opinião, é acima de tudo um reacordar da ideia poética da arte, a 
reintrodução do sujeito mas num sentido muito particular, o do estranho e do ilógico” Paul 
Delvaux citado em (Klingsöhr-Leroy 2004) pp. 46. 
Este artista integrou figuras nuas em cenários públicos. Em Alvorada sobre a cidade, 
várias mulheres nuas rodeiam e aproximam-se como que sonâmbulas de figuras 
masculinas centrais. Essa figura masculina, é nada mais, nada menos que o próprio autor 
Paul Delvaux, que executou o seu auto-retrato rodeado dessas mulheres. Fora do contexto 
da cena, estas imagens parecem intrusos num mundo de sonhos. 
 
 
Figura 38: Paul Delvaux, “Alvorada sobre a cidade”, 1940. Óleo sobre tela, 175 x 215 cm 
 
“Tal como as pinturas de Chirico, a arquitectura clássica, com as suas linhas convergentes 
que se extinguem, não é mais do que decoração sem vida. É parte de um espaço 
completamente irreal e fornece o pano de fundo para encontros sem sentido ou coerência” 
(Klingsöhr-Leroy 2004) pp. 46. 
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Em O Encontro, Delvaux utiliza a perspectiva acentuada de forma a apresentar uma 
aparente realidade, um sonho cheio de mistério, o encontro entre dois elementos do sexo 
oposto, e a impossibilidade de comunicação entre eles.  
A avenida deserta com edifícios de estilo renascentista onde se encontram figuras, a 
feminina, nua coberta com um manto, a masculina vestida, e de fato. A figura feminina 
central dá a ideia de uma estátua grega, num ambiente de total contradição com um 
eléctrico ao fundo, símbolo da civilização (Matos 2001) pp. 212. 
 
 
Figura 39: Paul Delvaux, “O Encontro”, 1938. Óleo sobre tela, 90,5x121 cm.  
 
2.2.6. Narrativas Visuais – “Guernica” de Picasso 
 
Outro artista muito importante para o nosso trabalho sobre as Narrativas visuais, é Picasso. 
Todos os artistas têm maneiras de “narrar” que são diferentes entre si e exprimem uma 
individualidade que assenta não só na técnica que utilizam, mas também na “forma” que 
usam para se exprimir. A obra Guernica de Picasso transmite cólera e violência e foi uma 
influência para Paula Rego em Stray Dogs, the Dogs of Barcelona. 
Este quadro traduz uma mensagem contra a insensatez de todas as guerras, colocando 
Picasso como defensor das vítimas de violência e dos oprimidos, tomando partido pela 
liberdade humana. “O seu ideal político esteve sempre ao serviço de uma concepção 
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humanitária de vasto alcance que une a arte à vida, respondendo às grandes tragédias do 
século com um forte sentido de responsabilidade civil” (Loria 2001) pp. 42. 
Este trabalho procura um significado simbólico e universal, o touro de cabeça humana 
representa as forças do mal, a violência e o fascismo, o cavalo o sacrifício da morte de 
pessoas sem nome. Ambos os animais caracterizam a tourada, símbolo do povo espanhol, 
com sofrimento e vítima de agressão. Seres despedaçados pela dor juntam-se a essas 
figuras, a mulher que chora o seu filho morto, são os descendentes de Pietà; a mulher com 
a lâmpada lembra a Estátua da Liberdade; em baixo a mão do cadáver ainda a empunhar 
uma espada partida, representa a resistência heróica, e o medo estampado no rosto no 
homem que levanta os braços. Torturadas por uma força desumana, as figuras 
representadas no quadro aparecem distorcidas, e num grito colectivo de terror com as 
bocas abertas, exprimindo uma realidade de dor insuportável. 
“Distorções; todas as figuras do quadro aparecem distorcidas, atormentadas por uma força 
opressora. O grito; pessoas e animais têm a boca aberta a deixar sair o grito colectivo de 
terror. Cores; Picasso utilizou apenas preto, branco e cinzento, para criar uma atmosfera 
dramática dominada pela morte e sofrimento” (Loria 2001) pp. 42-43. 
Este trabalho cubista, com uma linguagem formal de arestas e violência, uma paleta 
cromática limitada e uma iluminação fantástica, transmite uma extraordinária força 
expressiva.  
Apesar de ter vivido durante este período em França, Picasso enfrentou com grande 
coragem as dificuldades da guerra e as incertezas, e no verão de 1944 é proclamado como 
um dos símbolos da resistência antifascista. 
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Figura 40: Pablo Picasso. “Guernica”, 1937. Óleo sobre tela 3,50 x 7,82 cm 
 
2.2.7. Narrativas Visuais – O “Graffiti” de Jean-Michel 
Basquiat 
 
O Graffiti é outro tipo de narrativa visual que é dirigida à cultura de massas e é uma arte de 
rua. Formalmente podemos encontrar semelhanças com o trabalho de Paula Rego. Jean 
Michel Basquiat foi um dos seus expoentes máximos. Nasceu em Nova York, no bairro de 
Brooklyn, a 22 de Dezembro de 1960, filho de mãe Porto-riquenha e pai Haitiano, 
pertencentes à classe média, que forneceram um padrão de vida bastante elevado aos seus 
filhos.  
Nova York foi a capital das artes no século XX e será no século XXI, concentrando 
indivíduos de todo o mundo, com pessoas de classe social muito elevada e outras que 
sofrem de exclusão social. Verificam-se inovações na arte, incluindo o hip-hop, mas 
também os “graffitis” nos muros, contrariando a arte tradicional que se encontra nos 
museus. 
Embora com possibilidades económicas, Basquiat desiste da escola e inicia-se na arte de 
rua através do “graffiti”, na década de setenta com apenas dezasseis anos. Começa a pintar 
em paredes, muros e vagões do metro de Manhattan, é descoberto por Andy Warhol que se 
tornou seu amigo estimulando as capacidades inovadoras reveladas por Basquiat, tendo até 
realizado alguns trabalhos em conjunto (Figura 42 e Figura 43),  
Basquiat torna-se então um artista internacional na década de oitenta. Depois de um 
atropelamento na sua infância, e durante a recuperação, a mãe oferece-lhe um livro de 
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anatomia. A sua arte foi muito influenciada por essa leitura, porque os seus trabalhos 
mostravam inúmeros pormenores anatómicos. Basquiat não tinha estudos superiores, e 
aprendera unicamente desenho e pintura na escola secundária. Com um estilo próprio de 
figuração rudimentar, com conhecimentos de arte, não de técnica, mas sendo um artista 
com muito talento, conseguiu ultrapassar certas lacunas, que para outros seriam 
impeditivas de ascensão. Com Al Diaz, seu companheiro e amigo durante muitos anos, 
parceiro nos “graffiti”, assinavam Samo, abreviatura de “same old shit”. O grupo Samo 
grafitava frases, marcas ou símbolos, com textos satíricos e engraçados. Mais tarde 
separaram-se. 
Jean Michel Basquiat foi um dos mais importantes pintores da sua época, numa cultura 
negra norte americana muito rica. Os seus trabalhos inicialmente são textos pintados que 
reflectem toda uma vivência em ser negro e em ser artista numa cidade como Nova York. 
De acordo com uma ideia de seu pai, Gerard Basquiat, esses textos foram realizados em 
locais onde pudessem ser vistos por pessoas influentes, de forma a poderem chamar a 
atenção (Emmerling 2003). 
 
 
Figura 41: Jean-Michell Basquiat “Mural” 
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Figura 42: Trabalho de Jean-Michel Basquiat e Andy Warhol 
 
Começou a pintar em tela, com pouco mais de vinte anos, e a sua evolução foi tão 
repentina que as galerias mais importantes de Nova York substituíram os muros e as 
paredes da cidade como locais de exposição. O falecimento de Andy Warhol causou-lhe 
tão grande perturbação, que entrou em depressão rendendo-se às drogas. Faleceu em 1988, 
aos vinte e oito anos, vítima de overdose de heroína, no seu estúdio, deixando uma vasta e 
interessante obra inspirada na música popular negra afro-americana. As suas pinturas 
figurativas foram povoadas, na grande maioria, por pessoas de cor. 
“Olhando além do significado infantil da representação da grande cidade e da verdadeira 
imagem dos seres humanos do seu trabalho, a obra de Basquiat é claramente uma arte da 
fúria e da rebelião. Mas retém sempre, mesmo que de forma reduzida, os engenhosos jogos 
de palavras da sua fase dos graffitis – da altura de SAMO como declarado inimigo da arte. 
A coroa e o símbolo do copyright são as características mais óbvias do período graffiti para 
as pinturas e desenhos posteriores. As coroas aplicadas em SAMO e nos heróis 
desportivos, entre outros, são homenagens não irónica às pessoas representadas, 
completamente honestas, em conformidade com a declaração do próprio Basquiat de que 
os seus temas são «reis, heróis e a rua».” (Emmerling 2003) pp.36. 
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Figura 43: Trabalho de Jean-Michel Basquiat e Andy Warhol 
 
 
Figura 44: Trabalho de Jean-Michel Basquiat. 
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Figura 45: Jean-Michel Basquiat  Auto – Retrato, 1985. 
 
 
Figura 46: Jean-Michel Basquiat “Sem título” 
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Figura 47: Jean-Michel Basquiat “Arroz com Frango” 
 
 
Figura 48: Jean-Michel Basquiat “Sem Título” 
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3. Narrativas Visuais de Paula Rego 
 
3.1. Nota Biográfica sobre a Artista 
 
Maria Paula Paiva Figueiroa Rego, pintora portuguesa natural de Lisboa, nascida em 1935, 
estudou num colégio Inglês, St. Julian’s School em Carcavelos, e depois no Slade School 
of Fine Art de Londres, de 1952 a 1956. Foi bolseira da Fundação Calouste Gulbenkian em 
1962, onde, no ano anterior tinha participado na II Exposição Colectiva de Artes Plásticas, 
organizada por essa Fundação. Casou na Ericeira com o pintor inglês Victor Willing, e 
viveu entre Londres e Portugal desde 1963, situação que lhe permitiu evoluir tanto 
artisticamente como na sua vida particular. Expôs pela primeira vez individualmente, na 
Galeria de Arte Moderna da S.N.B.A. de Lisboa em 1966, e mais tarde, na Galeria da Rua 
da Alegria, no Porto, na II Colectiva da Gulbenkian, em 1972. participou na semana 
Portuguesa de Barcelona  em 1973 e tornou-se professora convidada de pintura na Slade 
School of Art em 1983. Faz a apresentação da retrospectiva da sua obra na Serpentine 
Gallery de Londres e na Fundação Calouste Gulbenkian de Lisboa em 1988. 
Foi eleita membro do London Group em 1964 e foi nomeada para o prémio Soquil do 
Grémio Literário de Lisboa em 1971. O crítico Nelson di Maggio refere-se-lhe nestes 
termos: “Possui um espírito surrealista, onde a fantasia e o humor atingem as formas de um 
diabólico e terno mundo poético”. 
Com um trabalho regular e fecundo, de uma actividade e qualidade excelente, é nomeada 
primeira artista associada da National Gallery de Londres em 1990 e tem sido sempre 
muito bem acolhida pela crítica. Paula Rego é, sem dúvida, um dos mais valorosos 
exemplos da pintura portuguesa  (Oliveira 1981) pp.1098. 
Tanto Paula Rego, quanto o seu próprio trabalho, irradiam energia. As obras onde o 
político e o privado lutam cruelmente, ou as deslumbrantes criaturas híbridas de meados da 
década de oitenta, a fecundante obra gráfica ou os trabalhos a pastel, mantêm essa energia. 
O desenho foi sempre a espinha dorsal da obra desta artista, com concentração enérgica, 
que atribui a cada trabalho um grande dinamismo. O desenho dá a forma e a estrutura, mas 
também dá coerência e sentido às emoções ou a ideias conflituosas.  
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“A este acto significante do desenho acrescenta-se o segundo ingrediente essencial na obra 
de Paula Rego: o desejo da Narrativa” (Pinharanda 1998) pp.3 
As suas obras são geradas a partir de impulsos narrativos. O sentimento profundo em 
contar essas histórias brota naturalmente, de forma a ser nitidamente identificado pelo 
espectador. Nota-se uma ampla lista de personagens que, com um mínimo de gestos, de 
diferenças de expressão e de cor, transmitem ao observador a intenção dessa narrativa.  
São variadas as fontes de recurso para estas narrativas: ocorrências da sua própria vida, 
histórias infantis, fábulas, folclore e mito, banda desenhada, filmes e literatura. 
A violência também está presente nos seus trabalhos, em dimensões domésticas ou 
políticas, e a artista refere que, no fundo, são histórias de consolação, porque com elas 
pode verificar-se que ninguém está só com os seus medos (Pinharanda 1998). 
3.2. Narrativas Visuais de Paula Rego e suas influências 
 
A obra de Paula Rego deve ser analisada a partir do automatismo gestual com influência 
do Surrealismo e do Dadaísmo, com uma imagética espontânea, princípio defendido pelos 
surrealistas, não somente ao nível da escrita, mas também das artes plásticas, utilização de 
histórias completas como formas de comunicação. Embora as histórias sejam por vezes 
conhecidas, Paula Rego frequentemente dá corpo a essa história, depois de iniciado o 
trabalho, comunicando por meio de imagens visuais fortíssimas, de preferência histórias 
reais, que fazem ou fizeram parte da sua vida, de conteúdos significativos, a transmitir 
preocupações de vária ordem. 
As suas pinturas são consideradas contos excelentes, as suas gravuras podem ser romances 
ridículos ou burlescos, sendo a narrativa de uma página, muitas vezes ilustrada não por 
uma única pintura, mas por diversas gravuras diferentes. É considerada uma excelente 
contadora de histórias, tanto na sua obra gráfica como na pintura, uma mestre da narrativa. 
Podemos dizer que a sua força e a sua criatividade são ainda mais férteis no trabalho 
gráfico que na pintura, levando a artista à exploração exaustiva de uma série. Certas obras 
são apresentadas com os respectivos desenhos prévios, com variadas possibilidades 
narrativas, cada uma com a sua autonomia, sendo o quadro, o resultado das várias 
composições mostradas em cada desenho. 
Paula Rego utiliza narrativas encontradas em livros, recordações do seu imaginário ou 
autobiográficas, podendo ser tratadas como histórias e fábulas. A artista não fica sujeita ao 
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texto narrativo; a sua narrativa visual salienta, selecciona e interpreta pormenores. Existe 
um acrescentar de possibilidades de interpretação e de sentido, activas na sua obra, levando 
o espectador a uma grande variedade de leituras. 
O desenho de modelo é utilizado para criar as suas personagens e cada pormenor ou 
detalhe é observado minuciosamente. Os objectos incluídos nos seus trabalhos contribuem 
para o seu progresso narrativo; cada pormenor aparece de uma forma muito cuidada, 
levando o espectador a formar a sua própria ideia de cada situação do quadro. As 
personagens encontram-se numa posição central, sendo o espaço envolvente preenchido 
por móveis e adereços que conduzem a várias possibilidades de interpretação (Rosenthal 
2003). 
A literatura inglesa influenciou grandemente a obra de Paula Rego. A artista revela-se 
como uma contadora de histórias, facto efectivamente visível através de todo o seu 
deslumbrante trabalho. Opiniões como “o desenho de Paula Rego é uma escrita”, de 
Agustina Bessa-Luís, ou ainda, “para pintar é preciso uma história”, afirmação feita pela 
artista, verificam-se amiudadamente.  
Assim, podemos destacar por exemplo as diferentes facetas em vários trabalhos, The 
Proles’ Wall, 1984 – baseados no romance de George Orwell, Mil Novecentos e Oitenta e 
Quatro (1949) expostos em Lisboa, na Fundação Gulbenkian.  
Em The Proles’ Wall, pessoas pertencentes a uma classe sem posses são representadas 
como animais domesticados, pessoas dominadas pelos seus donos, representados como no 
livro de Orwell, (Figura 49). Existe entre Paula Rego e o autor de Mil Novecentos e Oitenta 
e Quatro, ideias de natureza satírica no uso e representação de animais com fins políticos. 
Uma fábula satírica, Animal Farm, 1945, sobre a Rússia Revolucionária e Pós-
Revolucionária e sobre as revoluções em geral, um porco é transformado por George 
Orwell, num líder capaz de fazer sair à força de uma quinta os humanos. Paralelamente, 
Paula Rego faz a descrição do porco como sendo um dos animais da sua preferência 
(Ferreira s.d.). 
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Figura 49: “The Proles’ Wall”, 1984 
 
Os riscos do totalitarismo, a situação política da Europa na Alemanha Nazi, na Rússia e 
ainda outras ditaduras europeias dessa altura - Portugal de Salazar e a Espanha de Franco - 
inspiraram a obra “Salazar a Vomitar a Pátria”, 1960, (Figura 50), foi a recusa de Paula 
Rego ao regime Salazarista. Relativamente à política, Paula Rego, tinha sentimentos de 
desprezo para com o ditador português António Salazar, não nutria simpatia por ele, assim 
como por Francisco Franco do país vizinho. A artista concebeu obras contra as ditaduras 
fascistas que dominavam o nosso país e a Espanha.  
Foi só posteriormente a 1987, que Paula Rego desenvolveu de forma determinada a 
observação directa da figura, conseguindo desse modo uma linguagem visual muito mais 
frontal e emocional. A partir desta data, as suas obras atingiram uma maturidade e 
sofisticação extraordinárias, com os contornos desenhados com exactidão, os músculos 
tensos, a vivacidade das expressões faciais. As Narrativas Visuais realizadas desta maneira, 
tornam o quadro mais enérgico, mais digno de crédito e a possibilidade de ser mais bem 
examinado pelo observador. Embora não passe despercebido ao espectador, não quer dizer 
que seja fácil de perceber, ou até acessível à maioria das pessoas, é o caso das obras 
inspiradas na história da arte ou na literatura (Fernandes, Rosengarten et al. 2004). 
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Figura 50: Paula Rego “Salazar a Vomitar a Pátria”, 1960. Óleo sobre tela 94 x 120 cm 
 
As ditaduras em Portugal e Espanha, são criticadas fortemente nos quadros Iberian Dawn 
(1962) e Stray Dogs (The Dogs of Barcelona), 1965, (Figura 51).  
Os seus trabalhos podem transmitir cólera e violência, como em Stray Dogs (The Dogs of 
Barcelona), uma reacção unicamente comparável e com semelhanças à Guernica de 
Picasso, que foi, sem dúvida, uma enorme influência para ela (Rosenthal 2003). 
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Figura 51: Paula Rego, “Stray Dogs”, “The Dogs of Barcelona”,1965.Colagem e óleo sobre tela 160 x 
185cm 
 
John McEwen explica a origem de Stray Dogs dizendo ter havido uma notícia publicada no 
jornal The Times, referindo terem as autoridades de Barcelona utilizado métodos para se 
livrarem dos diversos grupos de cães vadios. As referidas autoridades distribuíam carne 
envenenada pelos animais para lhe causarem a morte. Em The Dogs of  Barcelona, Paula 
Rego estabelece uma ligação entre a violência excessiva desta resolução e tantas outras 
decisões da mesma forma penosas, tomadas por elementos do poder representativo dos 
governos ditadores de Portugal e Espanha. Mesmo quando enviados para cenários e 
experiências mais de índole particular, manifestam uma revolta moral ilimitada, e também 
social e política. A obra prima intitulada Stray Dogs, transmite todos esses sentimentos. O 
quadro que referimos, onde está perceptível a palavra Franco, começou por chamar-se The 
Dogs of Barcelona, título esse que foi mudado posteriormente com a intenção de impedir 
problemas com os fascistas Portugueses, destacam-se aqui os pontos de vista ideológicos e 
intervencionistas dos trabalhos de Paula Rego (Ferreira s.d.). 
O desenho é uma actividade principal no processo criativo de Paula Rego. Os seus 
trabalhos têm origem na elaboração de desenhos preparativos, exprimindo revolta e 
indignação perante a injustiça. Estes desenhos poderão ter a possibilidade de variação e 
podem ser apresentados ao público, juntamente com as respectivas obras. São narrativas 
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baseadas em memórias infantis, narrativas encontradas em livros, ou produto do seu 
imaginário. Cada trabalho é uma narrativa visual (Rosenthal 2003). 
Os trabalhos recentes da artista revelam como o seu universo narrativo e ficcional faz 
interrogações à vida social e à condição humana, principalmente no que diz respeito a um 
universo relacionado com a posição e a representação da mulher na história do nosso 
tempo e na sociedade. 
Paula Rego destrói o papel de qualquer instituição que faça lembrar autoridade, governos 
fascistas, o desempenho social atribuído às mulheres, a família. Verificam-se 
explicitamente elementos sexuais fortes, carregados de um erotismo desconfortável, são 
muitas das vezes imagens sarcásticas, provocadoras e revolucionárias. O seu trabalho 
centraliza-se num extraordinário e provocante humor com ataques à ordem estabelecida ou 
ideias pré – concebidas. 
Paula Rego é essencialmente uma contadora de histórias, com uma infância em que 
tradicionalmente se contavam histórias para distrair as crianças, mantendo-as interessadas 
com contos medonhos. Os seus trabalhos são narrativas visuais com base nesse imaginário, 
com inúmeras e diversificadas recordações de infância, levadas ao pormenor, consideradas 
mais do que meras ilustrações, pela sua carga de emotividade e sensibilidade. A sua Arte 
foi amplamente influenciada pelo seu amor pelas histórias infantis, povoadas por príncipes 
encantados, madrastas e animais, lobos, cães e aves, principalmente no trabalho gráfico. 
Fascinada por esses animais, tendo o cão como um dos seus preferidos, introduzia muitas 
vezes peluches ou brinquedos nos seus trabalhos (Rosenthal 2003). 
 
3.3. O Imaginário Infantil na obra de Paula Rego 
 
3.3.1. Nursery Rhymes 
 
O Imaginário Infantil na obra de Paula Rego, Nursery Rhymes, outro exemplo dos 
vestígios da Literatura Inglesa na obra de Paula Rego, uma série de trinta imagens em 
água-forte, marcam canções de embalar inglesas, da sua preferência. A primeira exposição 
individual no Marlborough Fine Art Gallery em 1989, foi feita com estes trabalhos. Nesta 
sequência, manifestam-se alguns temas mais importantes do trabalho da pintora: está 
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patente todo um interesse na simbologia respeitante ao universo infantil, manifesta-se uma 
proximidade entre pessoas e animais, com predomínio da violência e um grande interesse 
pelas questões do folclore, (da Figura 52 à Figura 59). 
A artista pesquisou exaustivamente durante vários meses na British Library, o universo dos 
contos de fadas, assim como os registos das suas ilustrações. Aí encontra-se com o trabalho 
de John Tenniel, um ilustrador da época vitoriana. Alice dos livros de Lewis Carrol  – 
Alice in Wonderland e Alice Through the Looking Glass); Beatrix Potter e Arthur 
Rackham, foi da responsabilidade deste autor. Nursery Rhymes foi uma homenagem a estes 
artistas Vitorianos, feita por Paula Rego (Ferreira s.d.). 
Paula Rego, inspira-se muitas vezes no The Oxford Ditionary of Nursery Rhymes, 
Dicionário Oxford de Rimas infantis. É com base neste livro, que a artista escolhe as rimas 
que vai ilustrar e as imagens que vai usar em cada trabalho. Paula Rego adapta, embeleza 
ou revoluciona, deste modo permite-nos compreender as origens e os significados das 
rimas, levando o espectador a compreender melhor as obras da artista. Esta série contem 
imagens consideradas de grande riqueza e variedade do seu trabalho, num período difícil 
de compreender, confuso, mas fértil. Anteriormente a esta fase, a artista baseava-se muito 
na sua infância portuguesa, nos contos tradicionais contados pela avó, a tia e a criada.  
Quando começou a estudar numa escola inglesa, aos dez anos, Paula Rego aprendeu rimas 
inglesas infantis tendo desenvolvido este fascínio (Fernandes, Rosengarten et al. 2004) 
Na imagem seguinte, Baa Baa Black Sheep, (Figura 52), Paula Rego refere-se aos 
impostos exercidos na exportação de lãs, e também, segundo a interpretação de outros, à 
negligência e maus tratos exercidos em crianças. Ao lado encontram-se empilhados três 
sacos cheios, e ao fundo à distância aparece um rapaz, vestido rigidamente, numa postura 
convencional. 
Esta ovelha negra será um carneiro macho que abraça a rapariga, numa posição que faz 
lembrar dois dançarinos, enlaçando-a quase completamente. Animal e rapariga, em posição 
de comum acordo, esta com a mão levantada, indicativo da acentuação de determinado 
assunto importante relacionado com a conversa.  
“Ao contemplar o seu único olho visível, lançando um olhar especulador á rapariga que 
afasta a face de nós, qualquer observador experiente do trabalho de Paula Rego poderia 
descrever uma cena erótica” (Rosenthal 2003) pp. 31. 
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Figura 52: Paula Rego, Nursery Rhymes, “Baa, Baa, Black Sheep”, 1989. Gravura a água-forte e aguatinta. 
 
Relativamente à imagem da Figura 53, Little Miss Muffet I, há a possibilidade de várias 
interpretações, identificando a imagem feminina com Patience, filha do entomologista Dr. 
Thomas Muffet, que viveu dois séculos antes. A jovem apresenta-se sentada num banco, 
com uma tigela em cima duma possível mala de viagem e a colher deixada no chão. A 
rapariga já com seios, mantém um olhar não assustado para o espectador e para a aranha, 
excepcionalmente grande. Esta, com cabeça humana e bastante cabelo, nariz direito, 
sobrancelhas densas e boca aberta, imagem dominadora com um corpo nada peludo de 
aranha, mais parecido com a carapaça das vespas. “No fundo, a aranha mais parece uma 
velha tia viúva, maligna e indignada, que está prestes a condenar a rapariga em 
crescimento a uma dieta de coalhada e soro de leite ou, mais provável ainda, a interrogá-la 
sobre a sua conduta moral” (Rosenthal 2003) pp. 27. 
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Figura 53: Paula Rego, Nursery Rhymes, “Little Miss Muffet I”, 1989. Gravura a água-forte e aguatinta 
 
Na imagem Little Miss Muffet II da Figura 54, numa paisagem à beira-mar, a tigela e a 
colher são substituídas por um balde e uma pá. A jovem deu um pontapé no balde, que 
possivelmente ajudou a construir um castelo de areia, encontrando-se a aranha 
comodamente sentada num banco à sombra da árvore. 
Miss Muffet não mostra qualquer perturbação com a presença da aranha, contrariamente a 
outras obras desta mesma série (Rosenthal 2003). 
 
 69 
 
 
Figura 54: Paula Rego, Nursery Rhymes, “Little Miss Muffet II”, 1989. Gravura a água-forte e aguatinta  
colorida à mão. 
 
Em The Old Woman Who Lived in a Shoe, a velha senhora é identificada com mulheres 
célebres de famílias numerosas, uma delas a rainha Caroline, esposa do rei George II, que 
teve oito filhos (Figura 55). 
O facto de se atirar o sapato depois da noiva partir para a lua de mel encorajando a 
fertilidade, foi o motivo principal para a execução deste trabalho tendo o sapato como 
habitação.  
Paula Rego pretende fazer salientar a pobreza, a crueldade e os maus tratos exercidos em 
crianças, apresentando uma a ser sovada enquanto as outras observam. Cerca de trinta 
pessoas, nem todas crianças, encontram-se numa bota aberta fazendo lembrar uma 
poltrona. Algumas delas parecem observar a vítima indefesa, enquanto que outras, nas 
bancadas superiores estão ocupadas com os seus próprios assuntos. “A rima pode ser cruel, 
mas a bota/teatro de Rego não é um teatro de crueldade. É, pelo contrário, um trabalho 
triste, realista, compadecido e, afinal de contas, bastante divertido”. 
“O vai e vem de gente naquele espaço, assim como as crianças na cama e as raparigas a 
despir as meias podem facilmente insinuar que este sapato se trata, na verdade, de um 
bordel para crianças – um sítio onde as crianças podem ter sexo umas com as outras. Nesse 
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caso, a velha transforma-se numa “madame” e as duas amas, assistentes e criadas dela”   
(Rosenthal 2003) pp. 46. 
 
 
Figura 55: Nursery Rhymes “The Old Woman who lived in a Shoe”, 1989. Gravura a água-forte e 
aguatinta. 
 
Em relação a Ring-a- ring o’Roses, (Figura 56), há uma teoria que situa a rima no tempo 
da peste negra inglesa, existindo uma velha crença de que as crianças dotadas poderão ser 
capazes de fazer desabrochar rosas com o riso. Existe uma paródia tétrica datada de 1949 e 
publicada no The Observer, “Dlim, dlão, um ramo de gerânios, uma mão Cheia de Urânio, 
Hiro, shima, todos pró meio do chão!” (Rosenthal 2003) pp. 53. Devido ao humor de Paula 
Rego poder-se-á pensar que a rosa pousada no pilar poderá ser a transformação sarcástica 
de uma nuvem em forma de cogumelo. 
Poder-se-á também pensar numa reunião familiar, uma festa de anos ou de Natal, onde 
familiares e amigos convivem, dançando depois de comer. 
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Sem o encanto infantil que caracteriza a rima, mas com um elaboração a nível de sombras, 
utiliza o contrate entre o espaço branco do sítio do baile e a cor escura das roupas 
(Rosenthal 2003). 
 
 
Figura 56: Paula Rego, Nursery Rhymes, “Ring-a-ring o’ Roses”, 1989. Gravura a água-forte e aguatinta em 
chine collé rosa 
 
Existe principalmente ao longo de quase todas estas imagens todo um espaço comum entre 
crianças e animais antropomórficos, consideradas por John McEwen como ilustrações  
revolucionárias – uma componente erótica salienta o limite entre a sexualidade que se 
descobriu e os atributos dos animais, explícito nos contos de fadas mais tradicionais, com 
várias  semelhanças com as Nursery Rhymes.  
Em Three Blind Mice, Paula Rego faz uma aproximação pós-Freudiana às coisas da 
infância e insinua a necessidade de uma orientação psico-analítica, onde a esposa de um 
agricultor, uma mulher fálica ameaça com uma faca três ratos cegos. A descrição de Freud 
sobre o inconsciente medo masculino da castração e decapitação à vontade de uma mão 
feminina, é lembrado nestas obras. O complexo de Édipo é lembrado pela cegueira, cega-
se  depois de saber que a própria mãe é a mulher com quem se casara (Ferreira s.d.). 
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A artista fez duas versões desta rima, mostrando uma delas, a mais conhecida, a mulher do 
lavrador com uma faca na mão esquerda e duas caudas de rato na mão direita, o terceiro 
rato cego olha para ela numa atitude suplicante. A lavradora é uma pessoa forte e os ratos 
assemelham-se a humanos, com os olhos arregalados, as patas sem pêlo, o corpo amputado 
na Figura 57. 
Numa outra versão menos conhecida, a artista baseou-se na obra de Delacroix. A 
Liberdade Liderando o Povo (Figura 58). A posição feminina é diferente, não se assemelha 
a uma mulher da cozinha, segura três caudas na mão direita, com aspecto triunfante, 
indicativo da conclusão do acto. O rato da esquerda mantém um ar suplicante enquanto os 
outros se mostram aterrorizados, vê-se uma bandeira atrás ao fundo à direita e três varas à 
esquerda (Rosenthal 2003). 
 
 
Figura 57: Paula Rego, Nursery Rhymes “Three Blind Mice II”, 1989. Gravura a água-forte e aguatinta 
 
Adaptando-se ao lugar e à visão das crianças, Paula Rego coloca-se na perspectiva do 
menos forte, do lado do monstro e nunca do da bela. Essas visões das vítimas e dos 
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opressores não são reproduzidas com simplicidade, facto surpreendente no seu trabalho e 
admirável para quem o observa. 
 
 
Figura 58: Paula Rego, Nursery Rhymes “Three Blind Mice I”, 1989. Gravura a água-forte e aguatinta 
 
Angela Carter e Paula Rego apesar de pouco terem contactado, têm como amiga comum a 
ensaísta e escritora Marina Warner, ambas aliam paralelamente pintura e ficção nos contos 
de fadas e nas narrativas folclóricas mais tradicionais. Ambas partilham as figuras de 
animais com características antropomórficas, um determinado compromisso político e 
cultural no que diz respeito à posição das mulheres dentro do meio doméstico e 
consequentemente fora dele, as raparigas adolescentes bem como os rituais de passagem. 
O bestiário de Paula Rego, em conformidade com o de Angela Carter, contém figuras, 
como cães, macacos ou ursos que preenchem o imaginário da pintora, no caso da escritora 
inglesa, predominam outras figuras, como tigres ou lobos. Neste contexto surgem Nursery 
Rhymes, significativos da sua visão revolucionária deste grupo de contos tradicionais. 
Paula Rego apresenta as figuras de uma forma deslumbrante e excêntrica, rainhas más 
travestidas, papagaios fadados segurando varinhas mágicas, um urso vestido de princesa e 
um insecto, de bailarina (Ferreira s.d.). 
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“Os Opies contam a história do poeta James Pye e da sua primeira ode em honra do 
aniversário de George III, bem como adiantam várias teorias segundo as quais os melros da 
rima representam os coros dos mosteiros prestes a ser encerrados por Henry VIII” 
(Rosenthal 2003) pp. 55. 
Na imagem seguinte, (Figura 59), vê-se um rei vestido de negro a contar rimas de dinheiro, 
e ao lado, sentada no trono, está a rainha, segurando na mão uma enorme fatia de pão com 
mel. Ao fundo está a criada a pendurar roupa lavada, com a mão no nariz, porque o 
pequeno melro acabou de lho arrancar. Como a artista gosta de cinema, esta imagem está 
construída em estilo de ecrã dividido (Rosenthal 2003). 
 
 
Figura 59: Paula Rego, Nursery Rhymes, “Sing a Song of Sixpence I”, 1989. Gravura a água-forte e 
aguatinta  
 
3.3.2. Peter Pan 
 
Paula Rego é inspirada pela peça Peter Pan de J. M. Barrie, e inicia uma outra série de 
novos trabalhos. A Folio Society faz a encomenda, pretendendo criar uma nova edição 
ilustrada da obra; a pintora teria a oportunidade de representar de um modo profundo 
alguns dos receios da infância; com aquele conteúdo (Ferreira s.d.). 
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Na Figura 60, Captain Hook and the lost Boy, a criança encontra-se bem segura pelo 
capitão Gancho, a mão esquerda deste aperta contra o peito o braço direito do rapaz, e o 
enorme gancho no braço direito envolve-lhe as pernas.  
O capitão apresenta-se sem peruca de caracóis ao estilo de Charles II, mas com o nariz 
saliente e a boca retorcida como outras imagens desta série. Mantendo um fundo de 
paisagem nocturna, Paula Rego mostra-nos o quão tétrica pode ser a relação entre adultos 
tiranos e crianças inofensivas. 
Já velho, este capitão ainda é detentor do poder, embora sobre os mais fracos, e Paula Rego 
refere que nesta gravura há amor por parte do adulto e da criança, independentemente do 
que se possa pensar actualmente sobre pedofilia (Rosenthal 2003). 
 
 
Figura 60: Peter Pan “Captain Hook and the lost boy”, 1992. Gravura a água-forte a cores e aguatinta. 
 
O comportamento de disfarce de Peter Pan, dá origem ao chamado síndroma de Peter Pan.  
Em relação a variados papéis ligados à idade adulta, paralelamente com a noção de que 
jamais será responsabilizado pela forma como age, o autor do livro refere que só 
posteriormente se dá conta do valor das sua palavras: “Só algum tempo depois de o ter 
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escrito é que me apercebi do seu verdadeiro significado – uma enorme falta de habilidade 
em assumir um processo de crescimento” Peter Pan Introdução (Ferreira s.d.). 
Dentro do navio que se afunda, na Figura 61, Hook and Peter, este e o capitão esgrimam, 
apresentando este um ar preocupado e mantendo o rapaz uma posição clássica de esgrima. 
Em baixo, um grupo de Meninos Perdidos não observa a luta, mas sim um crocodilo que, 
em lugar de estar na água, está no convés a comer um cão. Pensa-se que a artista poderá ter 
acrescentado mais uma personagem representada por este animal, da sua própria 
imaginação (Rosenthal 2003). 
 
 
Figura 61: Paula Rego, Peter Pan “Hooke and Peter”, 1992. Gravura a água-forte a cores e aguatinta 
 
Wendy é uma figura feminina da série Peter Pan, filha dos Darlings. Wendy ao ser levada 
para a Terra do Nunca, é uma criança forçada a desempenhar um papel de grande 
responsabilidade, uma figura maternal para cuidar dos seus habitantes, crianças como ela. 
Peter and Wendy é uma história complicada, lida com os medos mais profundos da 
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infância, tendo no entanto, o desejo que se aloja nalguns adultos, para reduzirem as suas 
responsabilidades e usufruir das regalias próprias das crianças (Ferreira s.d.). 
Na imagem da Figura 62, Wendy and Hook, o capitão tem o gancho na mão esquerda, 
embora a artista o tenha gravado na mão direita, devido ao processo de inversão durante a 
impressão. 
Wendy segura o pulso do capitão, de forma a que ele se inclina cortesmente, mantendo esta 
o aspecto de mulher forte do campo, semelhante a tantas outras de Paula Rego. O gancho 
identifica-o com o pirata, embora a forma de vestir seja do estilo Charles II (Rosenthal 
2003). 
 
Figura 62: Paula Rego, Peter Pan, “Wendy and Hook”, 1992. Gravura a água-forte a cores e aguatinta. 
 
Em The House Under The Ground, 1992, (Figura 63), diversas figuras assustadoras 
materializam a percepção dos medos por parte das crianças, como a cara que espia para a 
casa subterrânea. Também aí o papel de figura maternal é representado por Wendy. 
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Wendy está posicionada na papel de mãe com as crianças à mesa, enquanto a figura do 
Capitão Gancho está no ar, enorme, como um lobo mau para comer Peter. O gancho do 
capitão apresenta-se de grandes dimensões do lado esquerdo (Rosenthal 2003). 
 
 
Figura 63: Paula Rego, Peter Pan, “The House Under The Ground”, 1992. Gravura a água-forte a cores e 
aguatinta 
 
Já na Figura 64, The Never Land, 1992, a imagem do Capitão Gancho, medonha, está 
representado por um esqueleto em cima de uma carruagem, acompanhado por outros 
habitantes da Terra do Nunca. Todas as figuras causam perturbação. 
Há animais domesticados em conjunto com animais selvagens, numa ilha e lagoa com 
piratas a empurrar o capitão. Um touro negro, um hipopótamo, um porco espinho e um 
crocodilo fazem parte da cena, e todos são atraídos para o esqueleto. Há crianças na água e 
Wendy está suspensa no ar num ambiente de alegria. A imagem da menina à direita sugere 
serenidade, mais iluminada e aparentemente alheia ao que se está a passar.  
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Figura 64: Paula Rego, Peter Pan “The Never Land”, 1992. Gravura a água-forte a cores e aguatinta. 
 
Nesta série, Peter Pan é uma criança com pouca inocência, representa a frustração de um 
adulto em potência, que invade o habitat infantil da família Darling em determinado 
momento, instigando três crianças a uma espécie de fuga, sob a promessa de várias 
aventuras, e a possibilidade de voar. Peter providenciava o acesso a tudo aquilo que uma 
típica rapariga vitoriana nunca teria oportunidade de fazer, como participar em aventuras, 
fumar cachimbo, ou lutar contra piratas. A filha de Mrs Darling diz que Peter é 
rigorosamente do seu tamanho, apontando-o como parceiro de todos os momentos, com 
quem pode atingir a realização de alguns dos seus desejos mais ocultos. Peter and Wendy 
ocorre principalmente com a ausência da figura materna, Peter realça o facto de não ter 
mãe dizendo não haver necessidade, e por outro lado acha que as crianças da Terra do 
Nunca deveriam ter a sua própria mãe (Ferreira s.d.). 
Em Wendy Under The Ground, (Figura 65), realça-se a imagem com várias crianças e uma 
Wendy madura mantendo o instinto maternal e um ar muito sereno, que segura um rapaz 
com tamanho enorme comparativamente a ela (Rosenthal 2003). 
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Figura 65: Paula Rego, Peter Pan “Wendy under the Ground”, 1992. Gravura a água-forte e aguatinta 
 
Segundo Paula Rego, a versão de Peter Pan de J. M. Barrie é uma história triste mas 
reconfortante porque as crianças conseguem poder voar, embora no seu imaginário, até à 
Terra do Nunca, onde todos os perigos estão vigiados (Ferreira s.d.). 
“Uma das grandes lacunas do mundo das letras é o ensaio que Sigmund Freud não 
escreveu sobre a peça de J. M. Barrie, Peter Pan, ou o Rapaz que não queria crescer, 
encenada pela primeira vez em 1904 mas só editada em texto e publicada em 1928. Freud, 
um notável analista e crítico de textos dramáticos, (o seu ensaio de Hamlet é uma pequena 
obra prima de interpretação), ter-se-ia certamente divertido a desconstruir este encantador 
conto sobre crescimento interrompido, sonho, pais confinados a canis e vilões mutilados” 
(Rosenthal 2003) pp. 9.  
Paula Rego está mergulhada em infinitas e variadas recordações de infância, levadas ao 
pormenor, muito sensíveis, resultantes da sua própria infância, assim como da dos filhos e 
dos netos. Mulher realizada que traz, para as suas interpretações, a sua própria bagagem 
emocional, situação incomparável com a do escritor J. M. Barrie. 
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“Já no que toca a visões de infância, as de Rego e as de Barrie dificilmente poderiam ser 
mais diferentes, do mesmo modo que as respectivas vidas adultas e infantis foram também 
completamente díspares. Segundo Birkin, Barrie teve uma mãe pouco afectuosa que se 
preocupava apenas com um irmão mais velho que morreu ainda criança. Barrie tentava, 
assim, seguir-lhe sempre o exemplo, como forma de conquistar o amor da mãe” (Rosenthal 
2003) pp. 9. 
Na Figura 66 e Figura 67, parece adaptar-se particularmente bem, o conceito Junguiano da 
forma, em qualquer versão destes quadros, atendendo à sua relação com o indivíduo. A 
sombra patenteia todas as características presentes mas completamente negadas pelo “eu”.  
Jung foi discípulo de Freud, e experimentou ao longo da sua vida, sonhos e visões com 
características religiosas e mitológicas, que despertaram o seu interesse por essas matérias. 
Além disso, manifestavam-se também fenómenos parapsicológicos que redobravam a sua 
curiosidade. Jung pensou possuir, durante muitos anos, duas personalidades separadas: um 
ego público, exterior, com envolvência do mundo familiar, e um outro interno, secreto com 
proximidade a Deus. 
É indispensável que essas mesmas características sejam repostas no consciente, para se 
atingir alguma plenitude. O lado mais escuro da personalidade é indicado pelas sombras. 
No caso de Peter Pan pode atestar-se a sombra como a representação da maturidade que 
em desespero tenta evitar, pretendendo manter-se eternamente criança, a todo o custo 
(Ferreira s.d.).  
“A sombra sempre fez parte da literatura, do teatro, do cinema e da ópera. A colaboração 
mais intrincada e ambiciosa de Richard Strauss e Hugo von Hoffmanstahl resultou em Die 
Frau Ohne Schatten (A Mulher Sem Sombra, 1917) (…) Para Jung, a sombra representa o 
lado negro do “eu” que o indivíduo tem de reconhecer e aceitar para atingir um equilíbrio 
pessoal. A Wendy cose a sombra a Peter para o transformar em humano e para lhe mostrar 
quais os aspectos do seu carácter que merecem alguma análise” (Rosenthal 2003) pp. 12. 
Sugere-se que, por entre as primeiras reflexões feitas acerca da alma, a questão da sombra 
é trabalhada como um reflexo do corpo, apesar da leveza da sua substância, noção 
altamente presente no quadro de Paula Rego em que Wendy costura a sombra de Peter para 
que não volte a desaparecer. 
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Figura 66: Paula Rego, Peter Pan “Wendy sewing on Peter’s Shadow”, 1992.Gravura a água-forte e 
aguatinta 
 
 
Figura 67: Paula Rego, Peter Pan “Sewing on the Shadow III”, 1992. Gravura a água-forte e aguatinta 
 
Tendo em atenção as diversas versões feitas por Paula Rego da situação em que Wendy 
costura a sombra de Peter, verifica-se a disparidade entre esta personagem e a sua outra 
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metade; a ameaça permanente de uma queda que o poderia transformar num ser 
interiormente dividido e com uma gritante incapacidade de distinguir entre o bem e o mal 
(Ferreira s.d.). 
 
3.3.3. Wide Sargasso Sea - Jane Eyre 
 
Jean Rhys e o seu trabalho são também alvo da admiração e da atenção da artista. Paula 
Rego faz alguns desenhos após a leitura de Wide Sargasso Sea, e posteriormente são 
apresentados na Marlborough Gallery juntamente com o seu trabalho sobre Peter Pan. 
“Peter Pan and Other Stories”  foi o título dessa exposição conjunta (Ferreira s.d.). 
“O romance Jane Eyre de Charlotte Brontë é uma das grandes narrativas de ficção inglesa. 
O enredo desta obra já serviu encenadores de teatro, realizadores de cinema e compositores 
de todo o mundo” (…) “Para quem acha que nem a obra completa de Brontë é suficiente, 
Jean Rhys escreveu a obra prima moderna, Wide Sargasso Sea, 1966, em que nos conta o 
que se passou antes de Jane chegar ao enredo…”. Jane Eyre é uma história cheia de 
crueldades, mas do mesmo modo com amores vitoriosos, de sexualidades sustidas e de 
martírios (Rosenthal 2003) pp. 46. 
Neste livro, Jean Rhys mostra aos leitores a história da primeira senhora Rochester, crioula 
branca como lhe chama, uma descendente de proprietários de plantações nas Caraíbas, com 
perturbação mental e problemas raciais. Nesta narrativa é condenado o esclavagismo assim 
como o colonialismo (Rosengarten 2004). 
Com a leitura de Wide Sargasso Sea, 1966, nota-se uma crítica ao mundo de Jane Eyre, 
romance de Charlotte Brontë, onde a personagem – Bertha Mason Rochester, primeira 
mulher de Mr. Rochester e figura algo misteriosa, é explorada profundamente. Antoinette, 
assim é conhecida por Rhys, com um traço mais crioulo, reforça várias características 
deixadas para segundo plano no romance original de Charlotte Brontë. The Wide Sargasso 
III retrata a convivência entre seres humanos e animais, numa cena claustrofóbica que 
mostra a intimidade doméstica. Notam-se diversas janelas abertas, admitindo a 
possibilidade de fuga ao nível da imaginação ou do sonho, Antoinette aparece quase 
metamorfoseada e repetida no lado esquerdo do desenho. Uma ameaçadora figura 
masculina em perseguição a uma menina num bosque pode ter sido inspirada por uma 
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passagem semelhante, presente no romance de Rhys: a figura desamparada a pedir ajuda a 
seus empregados, é Antoinette (Ferreira s.d.). 
O marido da pintora Paula Rego e também pintor, Victor Willing, faz uma caracterização 
temática do trabalho da artista atribuindo-lhe qualquer coisa, do século XIX e início do 
século XX,  entre a dominação e a revolta. Sandra Gilbert e Susan Gubar, autoras de The 
Madwoman in the Attic: The Woman Writer and the Nineteenth-Century Literary 
Imagination, 1979, falam do traço notável de uma tradição literária no feminino, fantasias 
de desdobramento geradas por impossibilidades sociais, imagens de clausura e fuga, 
metáforas de desconforto físico explícito sob a forma de interiores bem quentes e de 
paisagens muito frias. Aparecem ainda representações quase obsessivas de doenças como 
anorexia, claustrofobia ou agorafobia, associadas a tudo isto. Existe esta situação realmente 
evidente em Wide Sargasso Sea de Jean Rhys, que foi representada pictoricamente por 
Paula Rego, abrangendo aquela claustrofobia que circundava os espaços femininos 
(Ferreira s.d.). 
Por sua vez, Wide Sargasso Sea I, retrata uma cena de varanda adormecida pelo calor 
tropical, (Figura 68). Paula Rego executou este trabalho em 1991, utilizando uma técnica 
sobre papel, e posteriormente, em 2002, a sua litografia a cores. “A litografia é 
necessariamente, um trabalho muito mais simples do que a pintura, mas está igualmente 
repleta da fervilhante actividade da vida tropical dos crioulos das Caraíbas” (Rosenthal 
2003) pp. 46. As figuras retratadas aparecem todas irrepreensivelmente vestidas ao modo 
de Antigua, local onde se desenvolve o romance do século XIX, na década de trinta, sendo 
visível uma figura feminina que dorme ao fundo, completamente despida.  
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Figura 68: Paula Rego, “Wide Sargasso Sea”, 1991. Lápis, tinta e aguarela sobre papel, 29,5x41,6 cm 
 
A sombra de uma rapariga adormecida aparece num plano mais próximo, sem 
correspondência visível com qualquer uma das figuras do desenho – uma sombra sem 
dono, reflexo possível dos sentimentos fora do contexto da figura quase louca de 
Antoinette. Existe a ausência de um “eu” reprimido e insistente que faz questão de se 
conduzir até à superfície do consciente, numa existência quase anormal e sem explicação. 
Poderá ainda ser vista como um produto de produção paralela já que este desenho foi feito 
quase ao mesmo tempo que Wendy Sewing on Peter’s Shadow, 1992, para ser exibido na 
mesma exposição (Ferreira s.d.). 
No ano 2000, Paula Rego criou uma das suas mais recentes obras primas, um dos trabalhos 
mais actuais desta série, na vida da pintora, realizado a pastel, Wide Sargasso Sea, da 
Figura 69 (Fernandes, Rosengarten et al. 2004). 
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Figura 69: Paula Rego, “Wide Sargasso Sea”, 2000. Pastel sobre papel montado em alumínio 180 x 244 cm 
 
“Movida pelo seu interesse na narrativa de Rhys, Rego leu Jane Eyre, daí resultando, em 
2002, um poderoso conjunto de obras: várias pinturas em pastel e uma série de litografias 
dramáticas” (Rosengarten 2004) pp. 122. 
A personagem principal de Wide Sargasso Sea, Antoinette ou Bertha, distingue-se de Jane 
Eyre, embora Paula Rego use o mesmo modelo para representar ambas. A diferença 
principal entre Antoinette e Jane Eyre, é que esta nunca se deixa maltratar por situações 
sociais ou qualquer outra, nunca é vítima, enfrenta a vida e não se deixa manipular. 
Antoinette é o oposto de Jane, deixa-se sacrificar e não é uma lutadora. Berta ou Antoinette 
é louca, é uma vítima, Jane é inteligente, determinada e disciplinada (Rosenthal 2003). 
“Numa miríade de diferentes sequências de imagens, Rego explorou as condições da sua 
própria educação em Portugal, a sua formação como rapariga e mulher e a oscilação entre 
as sufocantes exigências sociais e os estratagemas libertadores femininos” (Marina 
Warner, Paula Rego’s Jane Eyrecitado em (Rosenthal 2003) pp. 44. 
A imagem da Figura 70, é a primeira de uma série de nove litografias conhecidas como As 
Guardiãs. A pintora refere que os painéis de azulejo portugueses, normalmente têm uma 
figura que se destaca em pé. As figuras desta série são recortadas, maiores que as outras, 
normalmente criadas ou simplesmente mulheres, que são as guardiãs da casa. 
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Figura 70: Paula Rego, “Jane Eyre”, 2001-2002. Litografia. 
 
De toda esta série, a imagem é a única que se chama Jane Eyre. Paradoxalmente, e ao 
contrário do que seria de esperar, não mostra o rosto, pelo facto da mulher ter sido 
retratada de costas. Com os braços pendentes e as roupas escuras, transmite tristeza, 
resignação e falta de independência. Paula Rego utiliza esta posição para mostrar a vida 
interior da personagem. 
Na próxima imagem, The Keeper, (Figura 71), Jane apresenta-se ajoelhada a observar 
Grace e Bertha. É quase como uma intrusa que aparece num quadro com todas as 
personagens bem demarcadas. Grace é uma guardiã que toma conta de Bertha e Jane olha 
para elas. Grace é uma pessoa robusta que segura a mulher frágil, ausente e abandonada, 
olhando por cima dela. Bertha apresenta uma postura de pernas afastadas, mas com o 
vestido a cobri-la, aparentando de qualquer forma um certo erotismo. 
Paula Rego refere: “É uma ternura no fundo. É sobre ternura. A Grace está a tomar conta 
de uma louca e, provavelmente, a Jane está com inveja” Paula Rego citada em (Rosenthal 
2003) pp. 57. 
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Figura 71: Paula Rego, Jane Eyre “The Keeper”, 2001-2002. Litografia a cores. 
 
A Figura 72, Come to Me, é a última imagem das litografias The Guardians. Houve um 
incêndio que destruiu a casa de Mr. Rochester, Bertha Rochester morreu, e Mr. Rochester 
ficou cego. Ele chama por Jane e ela fica indecisa. A imagem mostra essa indecisão, com 
as mãos a agarrar o vestido e a expressão do rosto, num fundo colorido devido às chamas 
da casa a arder.  
“Ela ouve a voz dele a chamá-la e, no livro, ela corre logo para ele … Mas ela devia ter 
alguma dúvidas, evidentemente. Porque para ela não é um negócio assim tão proveitoso. 
Mas ela acaba mesmo por ir ter com ele e, supostamente, esse é um final feliz” Paula Rego 
citada em (Rosenthal 2003) pp. 56. 
Há ambiguidades morais a considerar, antes de se dirigir a Mr. Rochester para o socorrer, e 
o seu semblante transmite dúvida e até angústia provocada por esta hesitação. 
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Figura 72: Paula Rego, Jane Eyre “Come to Me”, 2001-2002. Litografia a cores. 
 
3.3.4. Pendle Witches 
 
A influência de Goya, muito evidente em Nursery Rhymes como já foi dito anterirmente, 
verifica-se também sobre as ilustrações dos poemas de Blake Morrison, escritor 
contemporâneo e autor fecundo de toda uma série de obras que se estendem desde a poesia 
às memórias ficcionais. Os temas explorados nos poemas de Black Morrisson, tais como a 
violência do domínio público e privado, a misoginia, repulsão mórbida do homem às 
mulheres, e os relacionamentos familiares levam Paula Rego a criar Pendle Witches, 1996, 
(Ferreira s.d.). 
Na série Pendle Witches, Mist é o poema mais extenso da colecção e Paula Rego executou  
quatro gravuras relativamente a duas gémeas num ambiente doméstico. Em Mist IV, 
(Figura 73), vêem-se duas raparigas na cama, a que está por baixo mantém um aspecto 
sensual, a que está por cima, tem uma pose estranha, está a dormir e tem os olhos fechados. 
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Segundo os versos de Morrison: “Gretel e Gretel abraçam-se com força contra o medo que 
sentimos, órfãs de uma sopa de que não se pode abdicar” (Rosenthal 2003) pp. 78. 
 
 
Figura 73: Paula Rego, Pendle Witches “Mist IV”, 1996. Gravura a água-forte e aguatinta 
 
Referências bíblicas a cidades destruídas por comportamentos excessivamente viciosos, 
desobediência provocada pela profanação do sagrado, ilustram o poema “A Concise 
Definition of Aswers”. 
Na imagem da Figura 74, “A visão arquitectónica de Paula Rego, contudo, deve muito 
pouco às cidades da zona, como Norwich ou Ely. A cidade aqui representada assemelha-se 
mais a uma versão fantasiosa de Brueghel, com os seus edifícios altos e baixos em 
disposição desordenada. A “tempestade que se levanta” de que fala Morrison compõe o 
fundo da imagem, por detrás dos edifícios, enquanto que, em primeiro plano, a jovem 
rapariga segura o que presumimos ser o “cesto das framboesas” (Rosenthal 2003) pp. 76. 
Verifica-se na cena, que mostra uma planície num cruzamento a transmitir algo de sensual, 
a violência respeitante ao mundo animal, insinuada por um gato a comer um pássaro e um 
macaco montado numa águia. Ao centro apresenta-se uma rapariga que segura um “cesto 
de framboesas ”, figura a lembrar uma possível salvação ou purificação (Ferreira s.d.). 
Paula Rego serve-se do grotesco, tentando focar-se na maneira como o ser humano pode 
perceber melhor alguns dos seus elementos mais reprimidos e, no caso de não existir um 
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confronto directo entre eles, tem a capacidade de representação pictórica conjuntamente 
com o seu esforço e interesse pela percepção e pela representação de múltiplos aspectos 
ligados à literatura inglesa (Ferreira s.d.). 
 
 
Figura 74: Paula Rego, Pendle Witches “A Concise Definition of Answers”, 1996. Gravura a água-forte e 
aguatinta 
 
Straw Burning, na Figura 75, faz lembrar as inúmeras e várias formas de vida que morrem 
devido às chamas. À esquerda salienta-se um enorme bode sem corpo, à direita, a cabeça 
de gafanhoto quase caveira; toda a imagem é povoada de insectos. A figura central vestida 
de noiva parece estar num casamento infernal. 
“É portanto, uma visão de destruição intensa, aquela que vemos nesta gravura ao estilo de 
Goya em que os ratos e coelhos que escaparam intactos parecem refugiados do quadro Los 
Caprichos” (Rosenthal 2003) pp.76. 
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Figura 75: Paula Rego, Pendle Witches ”Straw Burning”, 1996. Gravura a água-forte e aguatinta. 
 
No trabalho “Him”, 1996, na Figura 76, nota-se um pressuposto de força, de tentativa de 
violação. “O corpo masculino nu com a cabeça de raposa ou lobo é sem dúvida uma 
imagem arrepiante e assustadora. O violador é visto como um predador, um destruidor, 
uma figura saída de um pesadelo” (Rosenthal 2003) pp. 74. 
Diz-se ser uma das imagens mais chocantes de Paula Rego, baseada também num dos 
poemas mais duros de Morrison; a metáfora da raposa pressupõe um assassino em plena 
actividade. O ombro da rapariga é apanhado pela boca do violador, durante o ataque ele 
derruba-a e ela permanece de joelhos no chão. A rapariga é arrastada para perto do caixote 
do lixo, num lugar abandonado. Apesar de tudo, parece não estar assustada, mantendo-se 
uma certa ambiguidade tão comum em Paula Rego. 
Black Morrisson, depois de ter visto um exposição retrospectiva da artista em Liverpool, e 
de ter observado outros trabalhos, refere que tanto ele quanto ela se inspiraram 
provavelmente, no assassinato de uma rapariga, o primeiro de uma série de assassínios, 
ocorridos nessa altura (Rosenthal 2003). 
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Figura 76: Paula Rego, Pendle Witches “Him”, 1996. Gravura a água-forte e aguatinta 
 
3.3.5. Universo das jovens, a Escola. 
 
Entre 1945 e 1951, Paula Rego frequentou a St. Julian’s School de Carcavelos. Foi nesta 
escola que algumas professoras, todas do sexo feminino, lhe garantiram que não tinha jeito 
para pintar. Depreciavam profundamente o seu trabalho e era agredida fisicamente. Por 
tudo isso estava desejosa de se libertar deste ambiente repressivo. 
Os colegas que pertenciam à mesma classe social, eram de diferentes nacionalidades e não 
se interessavam por artes ou poesia. Ela era a única a apreciar a poesia. Paula Rego 
declamava os poemas à sua mãe, que, embora não percebesse Inglês, gostava do som. 
No entanto partilhava interesses com os colegas como sair para comer gelados, ir à praia 
ou dançar. No dia em que foi embora sentiu pena desses amigos. 
Em 1952, parte para Londres e matricula-se na Slade School of Art. Paula Rego refere que 
tem um ensino muito distinto do Português: suscitava-lhe alguma perplexidade a 
possibilidade de passar com o dedo por cima do lápis na realização dos trabalhos.  
Não lhe foi pedido para ser artista ou exigido qualquer curso por parte dos pais. Queriam 
que se portasse bem, e partiu para que o seu crescimento não fosse restringido pelo regime 
salazarista, o qual serviria mais tarde de tema para as suas pinturas. 
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Encontra novas pessoas e refaz as suas amizades. Conhece Victor Willing, o Vic, sete anos 
mais velho, com quem passa a viver. 
O curso demorou quatro anos e foi neste período de tempo que recebeu a influência do 
movimento surrealista, essencialmente pela obra metafísica de Giorgio de Chirico. 
Regressa a Portugal e vive com o marido na Ericeira, de 1957 a 1963. Neste último ano é-
lhe atribuída uma bolsa da Fundação Calouste Gulbenkian de Lisboa, e até 1975 vive entre 
Londres e Portugal. 
Paula Rego fica como professora convidada de Pintura na Slade School of Art em 1983, e 
em 1988 apresenta na Fundação Calouste Gulbenkian de Lisboa e na Serpentine Gallery de 
Londres uma retrospectiva da sua obra. 
A inspiração da literatura inglesa manifesta-se novamente no trabalho de Paula Rego 
através da influência do romance de Thomas Hardy The Return of the Native, 1878. 
McEwen explica que foi Natalie Dower, amiga ligada à Slade School of Art, a sugerir a 
leitura deste livro. Essa leitura foi cativante para a artista e posteriormente fez uma viagem 
pela zona rural de Dorset pensando encontrar aí uma paisagem de desolação e grandeza. 
Realizou um trabalho descomunal The Return of the Native, 1993, que pode ser visto na 
Embaixada Portuguesa em Londres, como resultado dessa investigação (Ferreira s.d.). 
Agustina Bessa-Luís afirma que As Meninas é um dos quadros mais interessantes de Paula 
Rego. A artista salienta que foi um trabalho angustiante pelo motivo que teve de desenhar 
exaustivamente montanhas, vales e flores, porque pintar paisagens não é o seu ponto forte. 
A insinuação de um desejo quase incontrolável de retornar à infância é sugerido por figuras 
semelhantes a bonecas que se conservam imunes face às pressões e problemas da idade 
adulta. Representação de animais, ansiedades e medos ameaçadores aos quais se junta uma 
figura híbrida com aparência demoníaca num plano de fundo, acompanhados por duas 
outras figuras masculinas, furtivas pela forma como se escondem, que impõem ao seu tom 
de ameaça uma certa clandestinidade. Verifica-se a presença de duas figuras femininas 
deitadas no chão aparentemente adormecidas, no centro do quadro. D. Violeta, professora 
de Paula Rego, que lhe dava aulas em casa e pela qual a pintora não sentia grande empatia, 
é identificada por Agustina Bessa-Luís como sendo a figura mais central (As Meninas, The 
Maid) 68 (Ferreira s.d.). 
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3.3.6. O Bestiário de Paula Rego 
 
O Bestiário de Paula Rego está contido em grande parte das suas obras de diversas séries, 
pelo que é difícil fazer uma completa separação.  
“Girl and Dog”, é uma série de pinturas em acrílico, das suas melhores obras. Pintou 
coelhos, macacos, também leões, gatos e pássaros, com uma profunda relação com 
crianças devido com certeza à sua ligação com os filhos e netos (Ferreira s.d.). 
Nesta série das meninas e dos cães, contam-se histórias simples baseadas na relação dos 
elementos femininos com os seus cães, podendo assumir o papel de animal de estimação 
ou até de amante, mudando o aspecto duma e do outro, de obra para obra. 
O cão funciona como parceiro nos bons e maus momentos; o animal é acarinhado, 
alimentado cuidadosamente, e até merece cuidados próprios dos seres humanos, (Figura 77 
e Figura 78). Há um principal contacto entre a mão da menina e a queixada dele, a ser 
alimentado e a ser barbeado (Rosengarten 2004). 
 
 
Figura 77: Paula Rego “A Menina e o cão”, 1986. Acrílico sobre papel. 
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Figura 78: Paula Rego “Menina a barbear um cão”, 1986. Acrílico sobre papel 
 
Em Menina a levantar as saias para um cão, (Figura 79), a menina desafia e confronta um 
cão que está completamente parado. A cena passa-se no exterior, com luz intensa, onde 
Paula Rego pinta as sombras. “Coligindo e destilando os laivos quer sexuais quer violentos 
dos cenários precedentes de alimentar, acariciar, tratar e atiçar, o quadro fala de 
provocação e frustração, de estar desesperada por reconhecimento” (Rosengarten 2004) pp. 
44. 
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Figura 79: Paula Rego “Girl lifting up her skirts to a dog”, 1986. Acrílico sobre papel. 
 
3.3.7. Outras Temáticas /Narrativas na obra de Paula Rego 
 
Outra das temáticas de Paula Rego que é tratada com humor e uma grande ambiguidade 
quer no significado intrínseco, quer sexual, quer narrativo, pelas figuras representadas 
manifestando um conhecimento gracejador, desenvolto e quase sem pudor do que passa 
para os seus trabalhos. Exemplo disso é o quadro “The Maids”, (Figura 80), não será a 
patroa um homem vestido de mulher? Os seus trabalhos têm muitas vezes elementos 
sexuais explícitos, com imagens eróticas, envoltas em tolerância e alegria, “como se tudo 
estivesse bem desde que as partes gostem e ninguém se magoe” (Rosenthal 2003) pp. 12. 
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Figura 80: Paula Rego, “The Maids”, 1987. Acrílico sobre papel montado em tela 
 
Trabalhos dotados dum erotismo fora do comum e com ligações sexuais proibidas sendo 
motivo de gracejo da autora, como exemplo a frequente interacção de animais, o cão com 
raparigas, simbolizando muitas vezes o elemento masculino. Inegavelmente feminista os 
elementos masculinos são muitas vezes trocados por elementos femininos, mantendo em 
muitas pinturas, a mulher numa posição dominante (Rosenthal 2003). 
O Jardim do Interrogador, (Figura 81), é uma retrospectiva da luta armada nas ex-colónias 
portuguesas, do relembrar da situação da guerra colonial, os serviços da PIDE, polícia 
secreta portuguesa, e também de todos os problemas inerentes a alguns regimes políticos 
pelo mundo fora. 
Não sendo um processo autónomo, o interrogatório está ligado à tortura, e o objectivo 
principal da confissão, a cedência de informação para justificar procedimentos, demonstra 
a relação entre o poder que realiza a tortura e a vítima. Este poder é exercido por uma 
entidade colectiva que normalmente é o Estado, ou agentes oficiais que o representem. 
O Interrogador do quadro é jardineiro nos tempos livres, tem luvas vermelhas que 
complementam o uniforme, botas robustas e com tacão que podem estar preparadas para 
actividades militares, assim como para serem usadas no jardim, resistentes à água.  
Sentado numa cadeira, numa sala sem mobília, pode-se ver também uma planta frágil, e ao 
fundo uma figura feminina num saco (Fernandes, Rosengarten et al. 2004). 
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Este Interrogador é uma mulher com boné de militar e bigode fino. No regaço está uma 
forquilha, aparentando passar a objecto de tortura de um momento para o outro. 
Impropriamente fardado, dá a sensação de estar travestido e a troçar da autoridade. Por que 
terá Paula Rego transformado este homem em mulher? Parece que Paula Rego quer pregar 
uma partida a alguém. A artista quer mesmo diminui-lo, nota-se violência na inversão dos 
sexos, por isso fez uma simulação de homem. Contrapôs uma actividade benévola como a 
da jardinagem, com o acto violento que pode gerar um interrogatório. 
“É por meio da sugestão, em vários dos esboços feitos em torno de O Jardim do 
Interrogador, da cumplicidade masoquista da vítima com a tortura psicológica ou sexual, 
que Paula Rego nos conduz da inversão satírica do poder no campo social a uma reflexão 
sobre constituintes psíquicos” (Fernandes, Rosengarten et al. 2004) pp. 32. 
 
 
Figura 81: Paula Rego “O Jardim do Interrogador”, 2000. Pastel sobre papel montado em alumínio 
120x110 cm 
 
“Utilizando a metáfora simbólica do corpo, o grotesco prefere as zonas de transição entre a 
vida e a morte, como a representação da velhice e da meninice, os estados de gravidez, de 
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doença, física ou mental, de loucura, em contraposição ao ideal clássico, o qual representa, 
geralmente, o auge da juventude e os estados em que é o sujeito que, através de uma 
decisão consciente, controla a sua mente e o seu corpo. Os corpos grotescos contrapõem 
assim, aos contornos bem delineados dos corpos clássicos que se perfilam num fundo 
ordenado, o informe, o disforme, as formas que trazem no rosto a expressão da dor do 
parto ao saírem, distorcidas, da amálgama do fundo” (Rosengarten 2004) pp. 144. 
Paula Rego é uma artista que dilatou os temas das suas obras a muitos níveis. Também a 
religiosidade não ficou esquecida, e em 2002 executou uma série de trabalhos sobre A Vida 
da Virgem Maria. Essa série de oito telas relativamente à Virgem Maria adornam o Palácio 
de Belém. As imagens transmitem dinamismo e energia. Em Anunciação, (Figura 82), um 
anjo toca na barriga como que a dar uma informação à Virgem Maria da vinda do Menino 
Jesus. Há uma ligação entre qualquer coisa superior, espiritual, e outra terrena atribuída ao 
físico. 
A imagem de Maria foi sempre interpretada e apresentada de uma forma tímida e passiva 
relativamente à palavra de Deus. Nestes trabalhos, Paula Rego pinta a Virgem de uma 
forma libertadora e muito activa, Natividade (Figura 83). 
O Dr. Jorge Sampaio refere, relativamente a estas obras de Paula Rego, que existe uma 
conversa entre a artista e a religiosidade. Pensa-se, no entanto, que Paula Rego consultou 
ou teve presente alguma fonte bíblica, os evangelhos, ou o imaginário medieval ou 
renascentista, omisso na vida de Maria. 
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Figura 82: Paula Rego, “Anunciação da série A Vida da Virgem”, 2002. Pastel sobre papel montado em 
alumínio 54x52 cm 
 
 
Figura 83: Paula Rego “Natividade da série A Vida da Virgem”, 2002. Pastel sobre papel montado em 
alumínio 54x52 cm 
 
 102 
 
3.4. Série “O aborto” 
 
O desenho é uma actividade principal no processo criativo de Paula Rego. Os seus 
trabalhos têm origem na elaboração de desenhos preparativos, exprimindo revolta e 
indignação perante a injustiça. Estes desenhos poderão ter a possibilidade de variação e 
podem ser apresentados ao público, juntamente com as respectivas obras. São narrativas 
baseadas em memórias infantis, narrativas encontradas em livros, ou produto do seu 
imaginário. Cada trabalho é uma narrativa visual (Rosenthal 2003). 
Paula Rego foi sempre uma acérrima defensora dos direitos da mulher, caracterizando-se 
como feminista. “Há um ângulo feminista, porque eu sou feminista. Sou mesmo, e muito” 
Paula Rego citada em (Rosenthal 2003) pp. 94. 
A artista pintou uma série de quadros do tema O aborto, para expor em Portugal. Paula 
Rego referiu a sua discordância relativamente à ilegalidade do aborto, dizendo também que 
estava zangada, porque as mulheres passavam por muito sofrimento. Estas Narrativas 
Visuais contêm memórias de mulheres pobres que numa altura da não existência de 
métodos contraceptivos, se dirigiam à parteira para praticar o aborto. Nas imagens a figura 
feminina apresenta um aspecto triunfante, não mostrando nada que enojasse as pessoas, 
(Figura 84, Figura 85 e Figura 86). 
“Na verdade, as imagens acabam por ser muito mais poderosas porque não se vê nada de 
específico mas vemos todos os adereços. Vemos o balde de plástico, os trapos, e depois, 
claro, vemos o resultado: a rapariga dobrada sobre si com dores, sentindo-se envergonhada 
e ferida. (…) Pode ser um homem a provocar isso, mas agora quem controla é ela, quer ele 
goste disso, quer não” Paula Rego citada em (Rosenthal 2003) pp. 96. 
Estas obras pretendem fazer referência à angústia e sofrimento de algumas mulheres que 
sofreram imposição sexual de vária ordem, como abuso sexual, a violação, o incesto, ou a 
qualquer relação que pode estar intimamente relacionada com menores subjugados por 
adultos. 
Estes quadros tiveram origem na constante influência católica sobre a política nacional. 
Verificaram-se mudanças depois do 25 de Abril, mas as atitudes tradicionais e a influência 
religiosa mantiveram-se em relação às mulheres. Estas obras Sem Título querem referir em 
alta voz os problemas que persistiram. 
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“O aborto no contexto bíblico dos nascimentos sagrados também deve ser visto como fonte 
destes quadros de Paula Rego, já que eles apontam para a intervenção católica num debate 
legislativo secular. Como tal, tanto o aborto como os quadros em questão evocam três 
conceitos suprimidos de qualquer desejável lista bíblica de pedidos. Primeiro, uma ênfase 
renovada no complicado trabalho de parto pecaminoso de Eva e não no abençoado parto de 
Maria que idealmente a ele se sobrepôs. Em segundo lugar, um parto infrutífero, sem 
criança no fim, em vez de um parto redentor. Em terceiro lugar, e em associação com este 
último, o fruto – que significa tanto prole como resultado – do crime de aborto, sangue e 
coágulos, em vez de uma descendência sagrada, o fruto puro do ventre divinamente 
ungido, nomeadamente o Bebé Sagrado. Além disso, num contexto católico as 
preocupações teológicas acarretam invariavelmente ramificações políticas” (Rosengarten 
2004)  pp. 107. 
 
 
Figura 84: Paula Rego “Sem Título Nº1”, 1998. Pastel sobre papel montado em alumínio 110x100cm 
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Figura 85: Paula Rego “Sem Título Nº 2”, 1998. Pastel sobre papel montado em alumínio 110x100 cm 
 
Paula Rego tenta também captar a liberdade conquistada com muita determinação embora 
a um preço medonho. Atitudes como esta de Paula Rego, constituem afirmações 
fortíssimas dentro do feminismo do nosso tempo (Rosenthal 2003). Na imagem da Figura 
86, a mulher representada em Sem título 8, não representa uma imagem de vítima, é sim 
uma mulher triunfante, acentuando ainda mais a transparência do feminismo. 
 
 
Figura 86: Paula rego “Sem título Nº 8”, 2000. Gravura a água-forte 
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3.5. Série “Possessão” 
 
Um estudo feito sobre pacientes histéricas de finais do século XIX de Jean-Martin Charcot, 
deu origem ao painel de vários elementos chamado Possessão. 
São sete as obras que compõem esta série, dos mais recentes trabalhos da artista, realizados 
em 2004. É nestas obras que Paula Rego manifesta mais energicamente a expressão da 
corporalidade como Narrativa, (Figura 87 e Figura 88). Uma jovem mulher sensual com 
roupas cor-de-vinho aveludadas, encontra-se deitada num divã de cabedal amarelo ocre já 
gasto. Esta jovem, deitada na horizontal, contorciona-se, volta-se de um lado para o outro, 
agarra-se às almofadas, encosta-se à cabeceira. As roupas contornam-lhe o corpo, ou estão 
levantadas deixando aparecer a pele branca ou a renda do soutien. No primeiro painel, a 
rapariga tira com alguma dificuldade as meias pretas e nos restantes já se encontra 
descalça.  
Estas imagens mostram a possibilidade da violabilidade do corpo feminino, expresso na 
posição da jovem relativamente a um observador masculino, reforçando essa 
vulnerabilidade no caso do observador ser um terapeuta. As expressões de retraimento, 
medo e raiva, contestam o apelo feito pelo corpo de membros fortes. 
“A condição única da histérica, observou o psicanalista Moustapha Safouan, é ser um 
corpo possuído: um corpo que cospe, vomita, sangra, engorda e sintomatiza. Disso ela 
nada entende. A cura pela palavra propõe que articular a recordação – transformar a 
corporalidade em linguagem – é decifrar a mensagem do corpo, compreendê-la e, assim, 
abolir o sintoma” (Fernandes, Rosengarten et al. 2004) pp. 45. 
A histérica não consegue contar a sua própria história, é o corpo que a conta, para ela o 
conhecimento do seu corpo está para além do seu conhecimento cognitivo. O corpo 
daquela jovem em possessão alonga-se e volta-se, dobra-se e torce-se, mas no último 
painel ela está meia recostada reenviando o olhar para o observador. Mais descontraída, 
“agarrada à almofada claramente fálica, a jovem de Paula Rego, já não possuída palas 
forças demoníacas da sua própria interioridade, parece anunciar o seu próprio alinhamento 
com o simbólico” (Fernandes, Rosengarten et al. 2004) pp. 45. 
Dá-se a passagem do inconsciente para a compreensão, e enquanto histérica existe a 
submissão da mulher à lei paterna. Ao olhar de frente, termina a relação de desigualdade 
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entre observador / psicanalista, mas também significa firmar um acordo pela metáfora 
paternal. 
O olhar da imagem feminina do último painel de Possessão, nº 7, não é de todo diferente 
da obra Sem Título nº 1 e Sem Título nº 8 da série O Aborto. O corpo que abortou, na sua 
perda e na sua dor física, é simbolicamente lançado contra o corpo histérico que sofre de 
recordações. Acerca disso, Paula Rego disse: “É como se ela agora compreendesse tudo” 
(Fernandes, Rosengarten et al. 2004) pp. 45. 
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“Possessão Nº I” 
 
“Possessão Nº II” 
 
“Possessão Nº III” 
 
“Possessão Nº IV” 
Figura 87: Paula Rego, série “Possessão”, 2004. Pastel sobre papel montado em alumínio. 
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“Possessão Nº V” 
 
“Possessão Nº VI” 
 
“Possessão Nº VII” 
Figura 88: Paula Rego, série “Possessão”, 2004. Pastel sobre papel montado em alumínio 
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3.6. Notas importantes acerca do trabalho de Paula Rego 
 
A pintura de Paula Rego inspira-se em histórias provenientes da sua infância e em 
personagens de histórias fantásticas ou até inventadas, resultando numa inesperada mistura 
de recordações do passado com o presente.  
Tem como memória mais marcante, a presença na casa dos avós paternos onde tinha o 
hábito de ficar sempre que os seus pais se ausentavam para Inglaterra. Em casa dos seus 
avós costumava passar o tempo com pintos e galinhas, coelhos, gansos e patos. A sua obra 
é portanto muito pessoal, com referências às brincadeiras quando era pequenina. 
O desenho concede a estrutura de base às suas obras, é a espinha dorsal dos seus trabalhos. 
Com a pintura, Paula Rego consegue transmitir qualidades, defeitos, e emoções do ser 
humano. 
Cada um dos seus quadros conta uma história, e a pintura é uma forma de falar e contar o 
que pensa e o que sonha, numa outra linguagem. Uns trabalhos são feitos 
propositadamente para contar histórias, enquanto outros, a história vai sendo desenvolvida 
à medida que o quadro vai sendo realizado. A artista pode começar com uma ideia, e com a 
evolução do trabalho, perder essa ideia original e surgir uma outra história. Diz também 
poder ir à procura de uma história através do quadro, e contar a si própria o que se está a 
passar e o que vai acontecer.  
Várias vezes tem de começar tudo de novo, pintando por cima, e nessa altura a artista 
refere que se não está bem, é porque está mal, e por isso mata o quadro. 
Paula Rego recorre a histórias conhecidas, a fábulas, a filmes, ao folclore, aos mitos, a 
histórias ou libretos de ópera, à banda desenhada. Procura sempre novas histórias que 
podem vir da Literatura ou de qualquer outro meio, sobre qualquer coisa que conheça 
embora não directamente, mas que a conduz ao sentimento que é reconhecido no acto de 
desenhar. A sua imaginação é de tal forma criadora e cheia de imagens, que se tem a 
sensação que pensa em imagens. 
Nas obras com referência às meninas, estas estão sempre bem vestidas, sapatos engraxados 
e cintos, completando um conjunto decorativo. As senhoras de classe superior não 
trabalhavam, tinham criadas para servir à mesa e para outros serviços domésticos, as 
mulheres pobres faziam tudo, para além de também terem os filhos. Paula Rego refere que 
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nunca desejou ser assim, vivia num mundo de mulheres, sentia-se protegida pelas criadas, 
gostava da sua companhia e preferia ser como elas.  
A artista vive com a pintura, transforma-a mediante as histórias que aparecem, mas 
sobretudo cresce com ela. Essas histórias podem realmente ser antigas, mas existem 
problemas actuais, que são seus e da sociedade em que vive, e nessa altura a artista pinta 
essas realidades de forma violenta. É importante exteriorizar a violência na pintura, por 
não poder fazê-lo na vida real. 
Os jogos provocados pelo poder e pelo domínio, as hierarquias, são os seus temas 
predilectos, e diz ter a vontade de virar tudo de pernas para o ar (Machado 2007). 
Paula Rego utilizou temas como a agressividade doméstica, a vaidade masculina, a 
ambiguidade moral, o instinto da maternidade, as boas maneiras. A nacionalidade 
portuguesa é explorada numa dinâmica de autoridade. O poder é ridicularizado e 
caricaturado na figura do fanfarrão ou do tirano doméstico. É precisamente essa autoridade 
que Paula Rego satiriza em trabalhos de índole política. 
Também a parte maternal é explorada, relações entre mães e filhas, crianças e adultos, 
memórias de infância, ou o modo como se misturam sonhos, desejos e passado, que fazem 
parte das histórias da nossa vida (Fernandes, Rosengarten et al. 2004). 
Tem trabalhos dotados dum erotismo fora do comum e com ligações sexuais proibidas 
sendo motivo de gracejo da autora, como exemplo a frequente interacção de animais, o cão 
com raparigas, simbolizando muitas vezes o elemento masculino. Inegavelmente feminista 
os elementos masculinos são muitas vezes trocados por elementos femininos, mantendo em 
muitas pinturas, a mulher numa posição dominante (Rosenthal 2003). 
A viver em Inglaterra por opção, Paula Rego expõe frequentemente em Portugal. As suas 
exposições atingem números elevadíssimos de visitantes e já recebeu imensos prémios. É 
uma artista reconhecida internacionalmente, e considerada, principalmente em Inglaterra, 
como um dos quatro melhores pintores que se encontram vivos no mundo. 
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4. Trabalho Prático em Contexto Escolar 
 
Procedeu-se também a um trabalho de Interpretação das obras de Paula Rego, e de 
Narrativas Visuais com base em narrativas escritas contendo memórias infantis, em 
contexto escolar. Desenvolveu-se nas disciplinas de Oficina de Artes Plásticas e Educação 
Visual.  
1 Oficina de Artes Plásticas é uma disciplina opcional, oferta da escola, na qual se 
aprende principalmente técnicas de desenho e pintura;  
2 Educação Visual é uma disciplina correspondente à área curricular obrigatória até 
ao 3º Ciclo, na qual também se desenvolvem técnicas de desenho e pintura, 
principalmente com os volumes e o estudo da cor, geometria descritiva, etc. 
 
As Competências Gerais e Competências Específicas das duas disciplinas, são 
praticamente idênticas. Excepcionando a componente de Geometria Descritiva na 
disciplina de Educação Visual, tanto uma, quanto a outra tratam de volume/forma, da 
textura e da cor, podendo utilizar-se vários tipos de material e diversas técnicas de pintura.   
 
À saída da educação básica, o aluno deverá ser capaz de: 
 
1- Mobilizar saberes culturais, científicos e tecnológicos para compreender a realidade e 
para abordar situações e problemas do quotidiano; 
2- Usar adequadamente linguagens das diferentes áreas de saber cultural, científico e 
tecnológico para se expressar, 
3- Usar correctamente a língua portuguesa para comunicar de forma adequada e para 
estruturar pensamento próprio; 
4- Usar línguas estrangeiras para comunicar adequadamente em situações do quotidiano 
e para apropriação de informação; 
5- Adoptar metodologias personalizadas de trabalho e de aprendizagem adequadas a 
objectivos visados; 
6- Pesquisar, seleccionar e organizar informação para a transformar em conhecimento 
mobilizável; 
7- Adoptar estratégias adequadas à resolução de problemas e à tomada de decisões; 
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8- Realizar actividades de forma autónoma, responsável e criativa; 
9- Cooperar com outros em tarefas e projectos comuns; 
10- Relacionar harmoniosamente o corpo com o espaço, numa perspectiva pessoal e 
interpessoal promotora de saúde e de qualidade de vida.  
 
 
Competências Específicas: 
 
Ao longo do ensino Básico as competências que o aluno deve adquirir em Educação Visual 
articulam-se em três eixos estruturantes – fruição-contemplação, produção-criação, 
reflexão-interpretação. 
 
Fruição - contemplação 
1- Reconhecer a importância das artes visuais como valor cultural indispensável ao 
desenvolvimento do ser humano. 
2- Reconhecer a importância do espaço natural e construído, público e privado; 
3- Conhecer o património artístico, cultural e natural da sua região, como um valor da 
afirmação da identidade nacional e encarar a sua preservação como um dever cívico; 
4- Identificar e relacionar as diferentes manifestações das Artes Visuais no seu contexto 
histórico e sócio cultural de âmbito nacional e internacional; 
5- Reconhecer e dar valor a formas artísticas de diferentes culturas, identificando o 
universal e o particular. 
 
Produção - criação 
1- Utilizar diferentes meios expressivos de representação; 
2- Compreender e utilizar diferentes modos de dar forma baseados na observação das 
criações da Natureza e do Homem; 
3- Realizar produções plásticas usando os elementos da comunicação e da forma visual; 
4- Usar diferentes tecnologias da imagem na realização plástica; 
5- Interpretar os significados expressivos e comunicativos das Artes Visuais e os 
processos subjacentes à sua criação. 
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Reflexão - interpretação 
1- Reconhecer a permanente necessidade de desenvolver a criatividade de modo a 
integrar novos saberes; 
2- Desenvolver o sentido de apreciação estética e artística do mundo recorrendo a 
referências e a experiências no âmbito das Artes Visuais; 
3- Compreender mensagens visuais expressas em diversos códigos; 
4- Analisar criticamente os valores de consumo veiculados nas mensagens visuais; 
5- Conhecer os conceitos e terminologias das Artes Visuais. 
 
Para a eficiência operacional e articulação destes três eixos enumeram-se dois domínios 
das competências específicas: a Comunicação visual e os Elementos da forma. 
 
Comunicação Visual 
1- Ler e interpretar narrativas nas diferentes linguagens visuais; 
2- Descrever acontecimentos aplicando metodologias do desenho de ilustração, da banda 
desenhada; 
3- Reconhecer através da experimentação plástica, a arte como expressão do sentimento 
e do conhecimento; 
4- Compreender que as formas têm diferentes significados de acordo com os sistemas 
simbólicos a que pertencem; 
5- Conceber organizações espaciais dominando regras elementares da composição; 
6- Entender o desenho como um meio para a representação expressiva e rigorosa de 
formas; 
7- Conceber formas obedecendo a alguns princípios de representação normalizada. 
 
Elementos da forma 
1- Representar expressivamente a figura humana compreendendo relações básicas de 
estrutura e proporção; 
2- Compreender a geometria plana e geometria no espaço como possíveis interpretações 
da natureza e princípios organizadores das formas; 
3- Compreender as relações do Homem com o espaço: proporção, escala, movimento, 
ergonomia e antropometria; 
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4- Entender visualmente a perspectiva central ou cónica recorrendo à representação, 
através do desenho de observação; 
5- Conceber projectos e organizar com funcionalidade e equilíbrio os espaços 
bidimensionais e tridimensionais; 
6- Compreender através da representação de formas, os processos subjacentes à 
percepção do volume; 
7- Compreender a estrutura das formas naturais e dos objectos artísticos, relacionando-os 
com os seus contextos; 
8- Perceber os mecanismos perceptivos da luz / cor, síntese aditiva e subtractiva, 
contraste e harmonia e suas implicações funcionais; 
9- Aplicar os valores cromáticos nas suas experimentações plásticas; 
10- Criar composições a partir de observações directas e de realidades imaginadas 
utilizando os elementos e os meios de expressão visual.    
 
Pensamos que a Arte tem grande importância nas transformações culturais, artísticas e 
sociais, possibilitando a aprendizagem de novos conhecimentos, o envolvimento do aluno 
com a sua realidade, suas experiências e saberes pré-existentes. O papel da Arte na Escola 
é o de enriquecimento cultural, bem como uma forma de expressão, permitindo o alívio das 
tensões próprias da adolescência. Quanto mais cedo o aluno tiver contacto com imagens de 
Obras de Arte, conhecer artistas e movimentos, tanto mais consegue entender os processos 
e expressar-se de forma criativa. 
Há muitos factores que influenciam de maneira positiva ou negativa o rendimento dos 
alunos, tais como, o horário da aula e o perfil de comportamento da Turma. Alguns grupos 
são mais disciplinados, por isso, conseguem pesquisar melhor; porém, grande parte dos 
alunos prefere desenhar, sendo as disciplinas ligadas com as Artes, as suas preferidas. A 
personalidade do professor também interfere de certa forma com o aluno, pois cada 
professor consegue passar melhor aquilo que mais lhe agrada.  
“Pela importância enorme que o tema da motivação dos alunos adquire na prática docente, 
pensa-se que um modelo criativo de ensino pode ser um excelente antídoto contra a 
passividade, o aborrecimento, a falta de iniciativa e a desmotivação institucionalizada que 
existe na escola”. “A criatividade, quando posta em prática nas suas múltiplas formas, 
contém, necessariamente, os mecanismos próprios da motivação autónoma, geradora, ela 
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própria de criatividade. (…) O sentido inquisitivo alimenta-se de busca e de 
experimentação, de comprovação de alternativas, de novidade e de originalidade. É 
inseparável da criatividade e pressupõe uma grande dose de motivação interior.” (Balancho 
and Coelho 1994). 
O professor deve sobretudo estimular o interesse dos alunos com projectos que lhe causem 
interesse e posterior receptividade, de forma que o processo de ensino/aprendizagem seja 
autónomo. Terá de existir uma forte motivação e perseverança para que haja criatividade. 
Segundo Balancho e Coelho, 1994, a relação professor/aluno, relação pedagógica, deve 
estabelecer um processo de comunicação que esteja para além dos conteúdos 
programáticos, deve ser uma relação de confiança, uma relação emotiva. Deve criar-se 
empatia, atraindo a atenção e boa vontade dos alunos, gerando mesmo laços de 
afectividade, imprescindíveis no sistema de ensino em qualquer nível etário. 
“A forma mais conseguida de desenvolver a criatividade nos nossos alunos é assumir um 
papel - modelo. Os alunos desenvolvem a criatividade não quando lhes é pedido, mas 
quando lhes é mostrado”. Na realidade recordamos os professores que nos serviram de 
modelo pelos seus pensamentos e acções, e que mantiveram o equilíbrio entre conteúdos 
programáticos e a forma de pensar sobre esses conteúdos. ”Muito provavelmente, eles 
equilibraram o conteúdo a ensinar com o ensino de como pensar com e sobre tal 
conteúdo”, e não aqueles que “despejaram” o programa (Sternberg and Williams 1999). 
Frequentemente o desempenho criativo é visto como uma ocupação solitária, mas na 
realidade, a colaboração pode estimular a criatividade e as pessoas geralmente trabalham 
em grupo. Todos aprendemos através de exemplos, e beneficiamos da observação de 
técnicas estratégicas e de abordagens para o processo criativo. 
A introdução de perfis de pessoas criativas com as suas experiências, fornece aos alunos 
muita informação importante e complementa a informação já existente. A apresentação dos 
perfis e exemplos com explicações, de forma a que o aluno perceba toda a situação, ajuda a 
utilizar estratégias e estimula capacidades criativas (Sternberg and Williams 1999). 
Sendo Paula Rego enquadrada na caracterização de um “perfil” de sobeja importância para 
apresentação ao grupo de alunos, pela nacionalidade e por ser uma pessoa de renome 
internacional, foi a artista escolhida. Outra razão foi a oportunidade, dado que no ano 
lectivo de 2004/2005, estes alunos, então no sétimo ano de escolaridade, visitaram no 
Museu de Serralves, a exposição de Paula Rego, então aí patente. Organizou-se esta visita 
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de estudo, por estar a uma distância relativamente curta da Escola, e ser uma oportunidade 
única de levar estes alunos ao contacto com a obra da artista, de grande importância para o 
seu desenvolvimento artístico e criativo. 
Os alunos têm o seu próprio mundo e tentam construí-lo à sua maneira, cada um com a sua 
versão, esforçando-se por aprender e por se tornarem criativos nas suas aprendizagens. 
A este propósito, Nelson Goodman diz: “O mundo é feito por nós, o nosso conhecimento 
consiste na construção de versões-de-mundos”. Existe um único mundo cujas construções 
com interpretações ou explicações que fazem parte dele, são a mesma coisa (Goodman 
1995). A compreensão e a construção do mundo vão a par consistindo na construção de 
sistemas de símbolos, que classificam e ordenam os seus referentes e assentam em duas 
formas de referência, a denotação e a exemplificação. As obras são classificadas como 
simbólicas pelo facto de terem símbolos como temas, e a sua interpretação altera-se com o 
aperfeiçoamento do nosso conhecimento. O que distingue a arte é a capacidade inesgotável 
da sua interpretação. Compreender o mundo é construir o mundo e essa compreensão e a 
construção do mundo são as nossas versões-de-mundo (Goodman 1995). 
 
4.1. Metodologia de Trabalho: Investigação-acção 
 
O trabalho realizado pelos alunos teve por base a metodologia de Investigação-acção, com 
dois momentos importantes: o primeiro constou da apresentação da mais variada 
informação acerca da artista Paula Rego. Essa informação foi fornecida tanto visualmente, 
com imagens publicadas em livros sobre a pintora, como pela leitura de textos referentes às 
suas narrativas visuais, que se baseiam em memórias infantis, da família, dos animais, de 
contos à lareira, ou até de histórias escritas, e ainda investigação feita pelos próprios 
alunos. 
Nas interpretações, todos os trabalhos foram realizados em pastel seco, em suporte de 
papel ou cartão, normalmente das capas dos blocos, e a maior parte dos alunos tentou fazer 
uma aproximação às obras de Paula Rego. Alguns alunos utilizaram pela primeira vez o 
pastel seco, nos trabalhos de interpretação de Paula Rego e conseguiram ultrapassar o 
receio inicial com a utilização deste material. 
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Nos trabalhos que tiveram por base a narrativa escrita com a memória infantil, utilizaram-
se vários tipos de material, grafite, aguarela, pastel seco e acrílico, ao critério de cada 
aluno. O papel, o cartão e a tela foram os suportes utilizados. 
Estas Narrativas Visuais realizadas pelos alunos, tanto na Interpretação de Paula Rego, 
como na ilustração da narrativa escrita, com base na memória infantil, foram trabalhos 
individuais.  
O processo de ensino-aprendizagem baseado na instrução, modelo comunicacional 
unidireccional, tendo o professor como centro do processo, depositário do conhecimento e 
da experiência, e o aluno como reprodutor desse conhecimento, predominou durante muito 
tempo. Neste momento há uma experimentação na sala de aula, com resultados nem 
sempre os esperados, mas que permitem uma abordagem de Investigação – Acção, como a 
que desenvolvemos neste trabalho. Deste modo, procuramos à medida que o trabalho 
progride, encontrar soluções para os problemas surgidos e reflectir sobre a melhor forma 
de evoluir no processo de ensino-aprendizagem. “A reflexão é um processo que ocorre 
antes e depois da acção e, em certa medida, durante a acção, pois os práticos têm conversas 
reflexivas com as situações que estão a praticar, enquadrando e resolvendo problemas in 
loco” Zeichner, 1993: 20 citado em (Oliveira 1981) pp.10. 
Foi através de um projecto de investigação-acção com articulação entre investigação e 
prática, que se desenvolveu o trabalho em contexto escolar. “Estas abordagens, que 
retomam os princípios da I-A de Lewin, são também influenciados pelo conceito de 
“ciência da acção” proposto por Schon, que reconhece, aliás, a sua inspiração no 
pensamento daquele autor” Schon, 1983 citado em (Silva 1996) pp. 55. 
“Considerando que as técnicas utilizadas – observação participante – e observação por 
experimentação (participação – intervenção) – não correspondiam ao que se pretendia, 
propõe-se, por volta de 1969, o conceito de inserção que implica que o cientista se envolva 
como agente no processo, que estuda porque tomou uma posição a favor de determinadas 
alternativas, aprendendo assim não só a partir da observação que faz, como também do 
processo de trabalho que executa junto às pessoas com quem se identifica” Bonilla, 
Castillo; Borda & Libreros, 1984:138 citado em (Silva 1996) pp.39. “A investigação visa a 
construção de um corpo de conhecimentos sem o qual parece difícil conceber o 
enriquecimento mútuo da TEORIA e da PRÁTICA” Leitão, 1984 citado em (Silva 1996) 
pp. 270. 
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A prática pedagógica é teórico-prática, tem um lado ideal, teórico, e um lado real, material, 
que é prático e objectivo. Como teórico-prática, essa prática pedagógica deve ser reflexiva, 
criativa, transformadora e também crítica.  
A teoria e a prática pedagógicas devem usufruir de interacção simultâneas formando uma 
unidade que não se pode separar. Terá que se compreender a relação entre teoria e a prática 
como um processo construtivo do conhecimento. 
A aquisição e produção de conhecimentos dos alunos é a função principal do ensino, por 
isso, o professor deverá empenhar-se em investigar de forma que esse trabalho seja 
incluído normalmente no ensino, e que permita aos alunos um gosto cada vez maior por 
aprender e estar na escola. 
O processo de investigação fez-se directamente, tendo por base a observação de situações 
de ensino-aprendizagem, com análise de material didáctico trazido para a sala de aula pelo 
professor, nomeadamente as imagens das obras de Paula Rego, que foram mostradas aos 
alunos, e comentadas, e pelo material produzido por esses alunos, bem como pela visita à 
Exposição da artista na Fundação de Serralves.  
Quando se fala em objectivos da educação em arte, pretende referir-se o aperfeiçoamento 
de saberes, relativamente aos alunos com a ajuda dos professores, acerca do fazer e do 
pensar artísticos e estéticos assim como a sua história.  
Os conteúdos programáticos em arte devem conter as noções acerca da arte que foi 
produzida e em produção até aos dias de hoje, artistas e obras. Deve trabalhar-se com o 
aluno o fazer artístico, desenho, pintura ou outro, em articulação e complementação com 
vivências e análise estética do ambiente cultural. 
“Não é suficiente dizer que os alunos precisam dominar os conhecimentos, é necessário 
dizer como fazê-lo, isto é, investigar objectivos e métodos seguros e eficazes para a 
assimilação de conhecimentos. (…) O ensino somente é bem sucedido quando os 
objectivos do professor coincidem com os objectivos de estudo do aluno e é praticado 
tendo em vista o desenvolvimento das suas forças intelectuais. (…) Quando mencionamos 
que a finalidade do processo de ensino é proporcionar aos alunos os meios para que 
assimilem activamente os conhecimentos, é porque a natureza do trabalho docente é a 
mediação da relação cognoscitiva entre o aluno e as matérias de ensino” Libânea, 1991, pp. 
54-55 citado em (Ferraz and Fusari 1999) pp. 20. 
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Os saberes encontram-se na escola, nos livros, mas também nas pessoas especializadas que 
são convidados pelos média, nos mais diversificados suportes utilizados nos média, e 
também na Internet. A informação existe, não falta, há a necessidade de transformá-la em 
conhecimento, e para isso necessita-se da presença do professor para analisar a autoridade, 
a relação pedagógica, a comunicação na sala de aula. 
O professor deverá desenvolver competências relacionais para atingir o sucesso. Terá que 
conhecer muito bem o contexto onde está inserido, porque uma atitude comportamental 
num determinado contexto pode significar autoritarismo, e idêntica atitude noutro contexto 
poderá ter uma função interactiva com a participação dos seus elementos. A comunicação 
interpessoal na sala de aula é indispensável, por gestos intencionais ligados à informação, 
gestos de adaptação a determinadas situações ou a características pessoais, gestos do tipo 
discursivo, gestos ilustrativos, gestos reguladores de interactividade e gestos afectivos 
(Tavares 2000). 
A Investigação-Acção tem uma relação próxima com a vida quotidiana, essa investigação 
tem origem num problema social que se pretende clarificar ou resolver, quer se trate de 
observação ou experimentação. Relacionada com a vida quotidiana, permite a produção de 
saberes práticos. Em Investigação-Acção são referidos autores que aceitam a continuidade 
entre saber vulgar e saber científico. “Tanto os colaboradores de Lewin como outros 
pioneiros das I-A em educação citam frequentemente as concepções de Dewey que, 
partindo de “casos de experiência reflexiva”, estabelece as etapas lógicas do processo do 
pensamento, que nós costumamos chamar também nas áreas artísticas, como Metodologia 
de Projecto:  
1º Encontramo-nos diante de uma dificuldade a resolver; 
2º Localizamo-la e definimo-la;  
3º Apresenta-se uma solução possível; 
4º Raciocinando, estabelecemos as bases da solução; 
5º Continuando a observar e a experimentar, somos levados a adoptar ou a rejeitar a 
solução sugerida, quer dizer a concluir a favor ou contra” Dewey, 1925:99 citado em Silva: 
(Silva 1996) pp.245. 
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4.1.1. Trabalhos dos Alunos 
 
A visualização das imagens através do episcópio, consegue-se em tamanho real, e esta 
aproximação facilita a observação correcta do trabalho no mais ínfimo pormenor. 
Como se referiu anteriormente estes alunos visitaram a exposição de Paula Rego em 
Serralves, que foi causa de admiração pela dimensão de alguns trabalhos, pela 
agressividade, pela técnica escolhida. Também, embora jovens, estes alunos são bons 
alunos nas disciplinas de Educação Visual e Oficina de Artes Plásticas.  
Não lhes causou portanto nenhum embaraço a execução deste trabalho e foi sim, sem 
sombra de dúvida, muito aliciante até à sua conclusão. 
  
4.2. Narrativas Visuais – Interpretação de Paula Rego 
 
Foram feitas interpretações de obras de Paula Rego, e para isso utilizaram-se fotocópias a 
cores, dos trabalhos da artista. Foi um trabalho individual, e cada aluno escolheu o que 
pretendia interpretar. Essa escolha recaiu principalmente nas obras que continham animais 
e crianças, na série “A Menina e o Cão”, “O Capuchinho vermelho” nos animais como o 
cão e o gato, nos pássaros, onde é representado o corvo. De salientar nesta artista os 
trabalhos sobre o corvo, em técnica de gravura, e onde se nota uma cuidada observação. 
São representações como se estivessem vivos. 
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Figura 89: Catarina Barbosa, Interpretação “A 
Menina e o Cão”,1986 
 
Figura 90: Margarida, Interpretação “A Menina e 
o Cão”, 1986 
 
 
 
 
Figura 91: Ana Filipa, Interpretação “Assunção, da Série, A Vida da Virgem”, 2002 
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Figura 92: Beatriz, Interpretação “Learning To 
Fly”, 1992 
 
Figura 93: Elsa, Interpretação “Menina a barbear 
um cão”, 1986 
 
 
 
 
Figura 94: Bruna, Interpretação “The Crow”, 
1994 
 
Figura 95: Jorge Melo, Interpretação “The Night 
Crow”, 1994 
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Figura 96: Ana Morgado, Interpretação “The 
Night Crow”, 1994 
 
Figura 97: Ricardo Salvador Interpretação “The 
Crow”, 1994 
 
 
 
 
Figura 98: Renata , Interpretação “Capuchinho 
Vermelho no Canto”, 2003 
 
Figura 99: Sara , Interpretação “Capuchinho 
Vermelho no Canto”, 2003 
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Figura 100: Marina, Interpretação “Peter and 
Bird’s Next”, 1992 
 
Figura 101: Ricardo Fernandes Interpretação 
“Peter and Bird’s Next”, 1992 
 
 
 
 
Figura 102: Sandra Interpretação “Peter and 
Bird’s Next”, 1992 
 
Figura 103: Jorge, Interpretação, “A pequena 
assassina”, 1987 
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Figura 104: Marc, Interpretação “A Crow and his Cat”, 1994 
 
 
 
 
 
Figura 105: Ana Helena, Interpretação “Dr. Cat”, 1982 
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Figura 106: Ana Monteiro, Interpretação “Dr. Dog”, 1982 
 
4.2.1. Técnicas e Materiais utilizados 
 
Os alunos utilizaram pastel seco sobre papel ou cartão, embora nos trabalhos de Paula 
Rego tivessem sido utilizadas outras técnicas e materiais, em diversos suportes. 
Na realidade, os materiais são extremamente caros, e muitas vezes as escolas não têm 
condições financeiras para suportar a sua compra. Apesar disso, os nossos alunos têm à sua 
disposição os materiais necessários. Estes alunos utilizaram o pastel e tentaram aproximar 
o mais possível do original. 
 
4.2.2. Atitude dos alunos 
 
O interesse e empenho neste trabalho ultrapassou todas as expectativas. Os alunos estavam 
incansáveis com os resultados finais, e o pastel seco, técnica que recusavam inicialmente, 
estava agora sob o seu domínio.  
De referir que a disciplina Oficina de Artes Plásticas, oferta da Escola, é uma disciplina 
semestral a funcionar com metade da turma, numa troca com Educação Tecnológica. 
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Figura 107: Elementos da Turma de Oficina de Artes Plásticas a executar os trabalhos de Interpretação de 
Paula Rego. 
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4.2.3. Exposição dos trabalhos 
 
 
 
Figura 108: Exposição Final dos trabalhos de Interpretação de Paula Rego 
 
4.3. Narrativas Visuais com base em Narrativas escritas 
 
Num segundo momento, pediu-se aos alunos que a partir das histórias pessoais 
construíssem as suas Narrativas Visuais. Este trabalho foi interdisciplinar partindo de uma 
narrativa escrita na disciplina de Língua Portuguesa, para depois executarem na disciplina 
ligada às Artes a sua ilustração, utilizando a técnica da sua preferência. 
No ponto seguinte encontram-se os trabalhos realizados pelos alunos em contexto escolar. 
De referir que a vida real de alguns alunos é pautada por memórias chocantes, digamos 
mesmo traumatizantes, que na maioria das vezes não chegam ao Director de Turma, e 
muito menos aos outros professores desse Conselho de Turma.  
Dadas estas circunstâncias de experiências de vida traumatizantes, houve situações 
particularmente imprevistas, carregadas de emotividade, que causaram algum embaraço e a 
vontade de ajudar com a oferta de uma grande amizade e de muito carinho. Mais do que 
“Aprender pela Arte”, foi também uma sensação de alívio, com o desabafar de problemas 
recalcados no mais recôndito do seu consciente/subconsciente. Foi o abrir-se para 
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esquecer, uma aproximação saudável para falar, desabafar, com o pedido para a não 
publicação dos seus nomes. 
O anonimato existiu nas exposições da Escola realizadas com estes trabalhos. Foram 
expostas as Narrativas Visuais e não as narrativas escritas com as suas memórias infantis. 
Depois da narrativa escrita com as memórias infantis, foi feita a escolha do suporte e a 
técnica a utilizar. Alguns alunos escolheram o pastel seco à semelhança dos últimos 
trabalhos da artista, outros utilizaram a aguarela, a grafite e o acrílico sobre tela. 
Foi-lhes dada total liberdade para a realização deste trabalho, de modo a que se sentissem 
bem e à vontade com aquilo que estavam a fazer. Foram orientados num ou noutro 
pormenor técnico, tendo alguns destes alunos, utilizado fotografias, pertencentes a essas 
memórias, para um melhor desempenho no desenho. 
“A tarefa principal e mais complexa do professor é garantir a unidade entre as relações: 
ensino e aprendizagem, ensino e pesquisa, conteúdo e forma, professor e aluno, teoria e 
prática, escola e sociedade, finalidades e objectivos. (…) Essas relações devem convergir 
para uma mesma preocupação, uma vez que cada uma delas, separadamente, não pode 
explicar e compreender a totalidade do processo de ensino. Essas relações formam uma 
unidade, nenhuma delas podendo ser considerada isoladamente e, portanto, 
mecanicamente” (Veiga 1993) pp.82. 
 
 
Figura 109: Tânia Quaresma “Alma Perdida”. Pastel seco sobre cartão em formato A3 
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Figura 110: Soraia Silva “O meu cão”. Pastel seco sobre papel Canson em formato A3 
 
 
 
 
 
Figura 111: Luís Ramos “O Grande Momento com Deus”. Pastel seco sobre papel Canson em formato A3 
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Figura 112: José Cerqueira “A primeira vez que andei a cavalo”. Aguarela sobre cartão em formato A3 
 
 
 
 
 
Figura 113: Tiago Ferreira “O meu primeiro dia de aulas”. Aguarela sobre cartão em formato A3 
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Figura 114: João Mauro “A primeira ida ao Hospital”. Aguarela sobre cartão em formato A3 
 
 
 
 
 
Figura 115: Carlos “O pequeno pescador”. Grafite sobre papel em formato A3 
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Figura 116: Vitória Santos “O meu acidente”. Aguarela sobre cartão em formato A3 
 
 
Figura 117: Patrick Barbosa “Um dia na praia”. Aguarela sobre cartão em formato A3 
 
 
Figura 118: Teresa Oliveira “Lembrança do meu avô”. Aguarela sobre cartão em formato A3 
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Figura 119: Tiago Filipe “O Incêndio”. Aguarela sobre cartão em formato A3 
 
 
Figura 120: Patrícia “O Golo”. Aguarela sobre cartão em formato A3 
 
 
Figura 121: Samuel V. “A minha cadela”. Pastel seco sobre cartão em formato A3 
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Figura 122: Sónia Santos “A minha ida à Bracalândia”. Aguarela sobre cartão em formato A3 
 
 
Figura 123: André Vaz “Almoço em Fermentelos”. Grafite sobre papel em formato A3 
 
 
Figura 124: Nuno “Agressão canina”. Grafite sobre papel em formato A3 
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Figura 125: Carolina “Uma História de Vida”. Acrílico sobre tela em formato A3 
 
 
Figura 126: Telma “O meu cão Chamado Fofinho”. Pastel seco sobre cartão em formato A3 
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Figura 127: Marcelo “A minha gatinha”. Pastel seco sobre cartão em formato A4 
 
 
Figura 128: Inês Carvalho “O meu Pongo”. Acrílico sobre tela em formato A3 
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Figura 129: Ivan Levchenko “A dança”. Aguarela sobre papel Canson  em formato A3  
 
 
Figura 130: Michel “O pequeno esquilo”. Grafite sobre papel Canson em formato A3 
 
 
Figura 131: Cátia “Aquele dia na praia”. Grafite sobre papel em formato A3 
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4.3.1. Exposição dos trabalhos 
 
 
 
 
Figura 132: Exposição de trabalhos “Narrativas Visuais com base em narrativas escritas” 
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Figura 133: Exposição de trabalhos “Narrativas Visuais com base em narrativas escritas” 
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Figura 134: Exposição de trabalhos “Narrativas Visuais com base em narrativas escritas” 
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Figura 135: Exposição de trabalhos “Narrativas Visuais com base em narrativas escritas” 
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Figura 136: Exposição de trabalhos “Narrativas Visuais com base em narrativas escritas” 
 
4.4. Exposição Final – Avaliação Feita pela Comunidade 
Escolar 
 
Depois da exposição final de trabalhos, poder-se-á dizer que se deu um enriquecimento ao 
nível de toda a Comunidade Escolar. “Ver os projectos executados por outros alunos 
promove o orgulho dos feitos académicos da escola. E os feitos podem multiplicar-se. Os 
alunos que reconhecem e se congratulam com os feitos alcançados pelos seus colegas 
inspiram-se na criatividade uns dos outros. O objectivo passa a ser não só a nota, mas a 
experiência” (Schlemmer and Schlemmer 2003) pp.13.  
De referir que depois dos trabalhos expostos, cada vez mais alunos desejavam ter 
participado nele, verificando-se uma vontade enorme de estar envolvido. A observação dos 
trabalhos pela Comunidade Escolar, corpo docente, não docente e discente, assim como 
pais e encarregados de educação, foi motivo de orgulho para os alunos, podendo dizer-se 
também que os efeitos tendem a multiplicar-se.  
Como resultado disso, está em anexo, a participação de vários elementos do Corpo 
Docente da Escola, com respostas à pergunta: O que é para si a Arte? Estes professores, ao 
darem a sua opinião acerca dos trabalhos de cada aluno, fomentaram ainda mais o interesse 
pela disciplina, e pelas Artes.  
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5. Considerações Finais 
 
Em conclusão consideramos que os alunos aderiram de uma forma muito entusiástica a 
esta metodologia de trabalhos. Dever-se-á fomentar a expressividade dos alunos, 
realizando outros trabalhos semelhantes. 
De salientar que a nossa Escola, com a oferta da disciplina de Oficina de Artes Plásticas, 
fornece aos alunos todo o material necessário e indispensável à disciplina, material que 
excede as possibilidades, numa Escola em que grande parte dos alunos envolvidos têm 
dificuldades económicas.  
Os alunos têm necessidade de ver exposições de arte para se aperceberem do que poderão 
executar nesse domínio, dado que assim se sentem mais motivados para realizar o seu 
próprio trabalho. A exposição de Paula Rego na Fundação de Serralves e diversos livros 
relacionados com a artista, fizeram parte da investigação verificada pelas turmas 
participantes neste projecto, dado que cada aluno podia fazer a sua própria investigação e 
trazer para a aula o material por si recolhido.  
Este trabalho de investigação-acção trouxe bastante dinamismo à sala de aula, e 
posteriormente à escola com exposições realizadas para apresentação do produto final. 
Inserida numa sociedade moderna, a escola de hoje terá de estar em constante evolução, 
com relações interpessoais entre professores, alunos e restante comunidade, tanto 
educativa, quanto social, contribuindo assim para uma repartição de saberes e de valores. 
O papel do professor, aparece como moderador na supervisão pedagógica, que para além 
de transmitir novos conhecimentos, saberes e aprendizagens deve ser sobretudo o amigo 
em quem se pode confiar e até fazer confidências relativamente a preocupações.  
O objectivo principal será o desenvolvimento pessoal e social do aluno, com a formação do 
conhecimento, conduzindo também os alunos à reflexão sobre atitudes e acções.  
O professor deverá ajudar o aluno na aquisição de competências de forma a que consiga 
enfrentar e compreender os problemas, tornando-se um adulto saudável.  
Este trabalho teve um grande impacto não só nos alunos envolvidos, mas também na 
comunidade escolar, pessoal docente, não docente, pais e encarregados de educação. 
Pensamos que a nossa Escola jamais será a mesma, contamos evoluir e fazer sempre mais e 
melhor. 
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1- Narrativas Escritas com base em memórias infantis.  
 
Os alunos elaboraram textos escritos contendo as suas narrativas com memórias infantis, 
trabalho interdisciplinar com a disciplina de Língua Portuguesa. Posteriormente realizaram 
Narrativas Visuais, ilustração das narrativas escritas; trabalhos em grafite, pastel seco, 
aguarela ou acrílico, em suporte de papel Canson, cartão ou tela. 
 
 
Alma Perdida 
Uma noite sonhei que estava numa falésia. Algo me tinha levado até lá. Para quê, não 
sabia. 
Olhei em meu redor e o negro sufocava-me. Apesar daquele medo, sentia-me muito bem 
naquele lugar, longe de tudo e de todos, na companhia apenas da luz do luar que me 
acalmava e iluminava. 
Apareceu-me um vulto negro e perguntei-lhe o nome. Respondeu-me: “Sou a Morte, mas 
não te preocupes que ainda é cedo para partires”. Entretanto nós conversámos, 
conversámos horas e horas. Eu fiquei calma e fiz uma nova amizade. 
A partir desse dia, ela visitava-me todos os dias… 
 
O meu cão 
Na minha infância tive um cão que adorava, não sabia fazer nada sem ele. Foi-me 
oferecido pelos meus pais quando tinha cinco anos e o seu nome era “Caramelo”. Com o 
pelo tipo arame, era pequeno, meigo e muito obediente. 
Para lhe dar banho utilizava o terraço da casa. Era sempre uma brincadeira enorme! 
Quando ia para a escola, o seu dever era ficar no portão à espera que eu chegasse para 
brincar. 
Mas no divórcio dos meus pais, a minha mãe e eu não podíamos ficar com o “Caramelo”, e 
assim ficou com o meu pai. 
Desde 1998 que não sei do cão da minha infância e tenho saudades dele. 
 
 
 
 154 
 
O grande momento com Deus 
A minha memória não me deixa esquecer os momentos que eu passava junto da cruz 
rezando, para que os meus avós não me abandonassem, para que Deus nunca me deixasse 
só e sem ninguém. 
Lembro-me do dia em que a missa tinha acabado e fiquei perto da cruz sozinho, rezando 
numa grande comoção.  
Sempre pensei falar com Deus. Até hoje não consegui, mas o meu coração sabe que um dia 
falarei com Ele. 
 
A primeira vez que andei a cavalo. 
A primeira vez que andei a cavalo devia ter cerca de uns dez a onze anos. Tive algum 
receio, porque a primeira vez é sempre assustadora e a grandeza do cavalo amedronta 
qualquer criança. Era tão grande! E eu tão pequeno! O medo continuava. O meu pai 
acalmou-me e fez-me ver que os meus medos se podiam reflectir no cavalo. 
Finalmente dei duas ou três voltas ao campo e o medo desapareceu. Parecia que já sabia 
cavalgar há muito tempo e que sempre tinha estado com aquele companheiro. 
 
O meu primeiro dia de aulas 
No meu primeiro dia de aulas, ia bastante assustado, pois não sabia o que iria encontrar. 
No fundo também me sentia contente, pois sabia que iria aprender muitas coisas novas e 
seria muito importante para a minha vida futura. Mas a novidade incomodava-me e daí o 
meu estado de nervos. 
No final do dia, a experiência revelou-se bastante positiva, fiz novas amizades, conheci 
novos professores. 
 
A primeira ida ao Hospital 
Tinha sete anos quando parti a cabeça. Estava a brincar com o meu pai, um dia à noite, 
antes do jantar. Eu usava chinelos de praia, o chão era de azulejo, escorreguei e bati com a 
cabeça na parede. Levei a mão à cabeça e ela veio manchada de sangue. Comecei a 
chorar… 
Recordo ainda, ir de carro com a minha mãe para o hospital; dos pontos, dos puxões de 
cabelo e da bata branca… 
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O pequeno pescador 
Aos cinco anos pesquei o meu primeiro peixe. Aconteceu em 1993, numa praia cujo nome 
não recordo. 
Eu estava sempre a pedir ao meu pai para me deixar pescar, até que naquele dia, ele fartou-
se dos meus pedidos e preparou-me a cana de pesca. Lançou-a, pois eu não tinha força para 
tal. Ali permaneci quieto, junto das águas calmas, segurando-a entre as minhas pequenas 
mãos. Entretanto, a minha cana começou a abanar. Puxei-a conforme pude. Trazia mesmo 
um peixe, e bem grande! Era um robalo, saído daquelas águas azuis manchadas de verde. 
A partir daí, passei a pescar com o meu pai. 
 
O meu acidente 
Quando tinha quatro anos fui mordida por um cão, pastor alemão. Eu brincava com uns 
primos de França, quando o cão se soltou e me mordeu. 
O meu bisavô salvou-me do cão, que ainda conseguiu arrancar a minha orelha esquerda, 
deixar uma grande cicatriz na minha face e quase ficar sem audição. 
Fui levada de urgência para o Hospital de Aveiro, mas como os ferimentos eram bastante 
graves, fui transferida para o Hospital de Coimbra, para ser operada. Permaneci lá muito 
tempo e os meus pais estiveram sempre comigo. 
Tenho muitas saudades do meu bisavô, ajudou-me muito e foi muito meu amigo. 
Recordarei sempre que graças a ele estou viva, pois conseguiu imobilizar o cão com uma 
navalha. 
 
Um dia na praia 
Tinha cerca de cinco anos e estava na praia da Barra. Nessa semana vieram os meus tios e 
primos do Canadá. 
Nesse mesmo dia depois do almoço, e como não podíamos ir para a água, eu, o meu irmão 
e o meu primo, decidimos brincar na areia. Fizeram um buraco enorme, e puseram-me 
dentro dele. Fiquei enterrado até à cabeça.  
Nunca vou esquecer esse dia, foi tão divertido!!.  
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Lembrança do meu avô 
Quando tinha uns três ou quatro anos, quem tomava conta de mim e da minha prima eram 
os meus avós maternos. 
A minha prima tinha como hábito ajudar a minha avó, o que eu raramente fazia. Eu ia para 
uma divisão da casa onde o meu avô trabalhava. 
Lembro-me que tinha o hábito de ir ao frigorífico pegar um iogurte, sentava-me a comê-lo 
num banco, junto do meu avô. 
Morreu quando eu ainda era pequena, por isso não tenho muitas memórias. Apesar do seu 
feitio difícil, sei que se fosse vivo ia dar-me bem com ele e recordo-o com muita saudade. 
 
O incêndio 
Quando era pequeno tinha um cão já bastante velho. Um dia ele morreu durante a noite, e 
quando de manhã foram vê-lo, ele estava cheio de pulgas. 
Pegaram num maçarico e começaram a matar os bichos. Perto dali, a cerca de vinte metros, 
estava um monte de palha que começou a arder. 
Os bombeiros foram chamados para apagarem o fogo, foi um incidente que poderia ter 
causado males maiores. Morreu o cão que era muito meu amigo, e houve um incêndio que 
poderia ter-se propagado às habitações. 
 
O golo 
Quando era pequena não tinha o hábito de brincar com bonecas como todas as outras 
raparigas da minha idade, mas sim de jogar futebol, basket e todos os outros desportos 
normalmente praticados por rapazes. Ou seja, era a típica Maria – rapaz. 
Lembro-me que era Inverno, e num dos recreios fomos jogar futebol como habitualmente. 
O que parecia um jogo normal como todos os outros, tornou-se a melhor lembrança de 
todas. Foi neste jogo que eu marquei o meu primeiro golo, que ainda para mais deu a 
vitória à minha equipa. Depois disso todos os rapazes me consideraram tão boa jogadora 
como eles. 
Hoje em dia já não sou tão Maria – rapaz, mas continuo a ter paixão pelo futebol, e por 
isso, este ano resolvi entrar no futsal. 
Eu considero o futebol como um “amigo” onde posso descarregar todos os meus 
sentimentos, e todas as minhas energias. 
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A minha cadela 
Eu tive uma cadela muito querida. Foi há sete anos que ela morreu, era rafeira e brincava 
muito comigo. Chamava-se Ruca. 
Um dia que saímos a Castelo de Paiva, ela andava à solta. Saltou um muro alto com muitas 
silvas e morreu. Eu fiquei muito triste e o meu irmão chorou muito. 
 
A minha ida à Bracalãndia 
Quando estava no Primeiro Ciclo fui à Bracalãndia com o meu grupo da escola. Ficou-me 
como recordação uma volta na Montanha Russa. Foi muito divertido. Apesar de ter sentido 
inicialmente medo, foi uma experiência boa. 
Nesse dia, eu e os meus colegas divertimo-nos muito e aproveitámos ao máximo. Houve 
apenas uma contrariedade, um colega foi mordido por uma abelha. 
 
Almoço em Fermentelos 
Num dia de sol, eu e a minha equipa de futebol, fomos fazer um almoço de fim de época 
para Fermentelos. 
Após um divertido almoço, fomos andar de barco e nadar na pateira. Quando estávamos a 
sair do barco, entrou água e quase causou um problema. 
Enquanto nós nos divertíamos, os nossos pais estavam preocupados. 
 
Agressão canina 
Tinha cerca de três ou quatro anos quando fui mordido por um cão de um tio meu. Não sei 
o que se passou com o animal. Eu vinha com uma outra tia que normalmente o tratava, na 
rua enfrente à casa. O cão que se encontrava dentro do recinto da habitação do dono, saiu 
disparado para me atacar.  
Pegou na minha cabeça e abanou-me energicamente. A minha orelha direita quase foi 
arrancada, porque ficou presa por uma pequena pele. O meu tímpano foi rebentado, por 
isso fiquei surdo desse ouvido. 
Depois disso este cão Pastor Alemão atacou uma menina da mesma idade, arrancou-lhe 
parcialmente a orelha e deixou-lhe fortes marcas na cara. 
Gosto muito de animais mas lamento imenso esta ocorrência, ainda mais porque este 
animal pertenceu a um familiar. 
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Uma História de vida 
Uma história de vida de uma gata extremamente simples mas ao mesmo tempo nobre, 
orgulhosa e digna. 
Era um dia muito especial para mim, pois fazia anos e a minha mãe prometeu que me 
comprava um animal, neste caso foi uma gata. Fiquei apaixonada pela Luna, porque ela 
veio ao vidro da montra da loja de animais fazer-me uma festinha. 
Quando cheguei a casa montámos o seu cantinho e de pouco em pouco tempo eu levava-a 
à caixinha da areia. Esperta como era, aprendeu rapidamente onde deveria fazer as suas 
necessidades. 
Passei quatro anos encantada com a minha nova amiga, a brincar e a desabafar com ela. A 
Luna era a minha confidente, mas eu achava que ela precisava de uma companheira de 
brincadeira, foi então que a minha irmã decidiu trazer uma gatinha cujo nome era Íris. Esta 
foi roubar-lhe um pouco do seu espaço e do carinho dos donos. 
Até que um dia a Luna saiu de casa como de costume para o seu passeio matinal. Toda a 
minha família tentou que ela voltasse para casa chamando-a durante todo o dia, mas ela 
nunca voltou. 
Fiquei sempre à espera dela, e ainda hoje tenho saudades da minha Luna.   
 
O meu cão chamado Fofinho 
Esta minha narrativa retrata o meu cão que se chamava fofinho. Era um cão tão inteligente, 
que a minha mãe dizia que só lhe faltava falar… Este animal sabia que se tivesse as patas 
sujas não podia entrar em casa. Ressonava muito e dormia de barriga para cima. 
Passados uns anos o Fofinho adoeceu. Eu e a minha irmã pedimos muito à minha mãe para 
o levar ao veterinário. O animal quase morreu. 
Curou-se passadas umas semanas, mas na primeira vez em que o animal saiu à rua, foi 
apanhado e levado. Nunca mais o vi. 
 
A minha gatinha 
Quando eu tinha oito anos, a minha mãe trouxe uma gatinha para minha casa. Ela não 
queria que o meu pai soubesse desta aquisição, principalmente nos primeiros tempos, por 
isso a gata era colocado numa arrecadação. 
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Estava em casa há poucos dias, eu fui vê-la, mas deixei a porta aberta, o animal apareceu 
na sala onde eu estava com o meu pai. Fiquei muito embaraçada e só me lembrei de 
perguntar: gostas, pai??? 
 
O meu Pongo 
Recordo quando fui buscá-lo a casa dos meus tios. Era muito pequenino, tinha três meses. 
Tinha três meses, mas era muito brincalhão e muito gordinho! Mesmo agora quase não 
mastiga, mas está um atleta e já é velhinho. 
É um dos meus companheiros de brincadeira, gosta muito de mim e eu dele, quando 
estamos juntos é uma alegria. 
O Pongo fugiu três vezes e deixou os donos assustados, e eu tenho receio de perdê-lo um 
dia, principalmente pela velhice. 
 
A Dança 
Sonhei que estava a dançar com a minha irmã e um diabo vermelho observava-nos. A 
minha irmã chama-se Jénia e eu tenho saudades dela. A Jénia está na Rússia a tirar um 
curso superior de Turismo e eu desejo muito estar com ela, porque é a minha melhor 
amiga. 
Conto-lhe muita coisa que se passa comigo e tenho pena que esteja longe. 
 
O pequeno esquilo 
Nasci e vivi nos Estados Unidos até aos doze anos. Eu e o meu irmão sempre fomos muito 
amigos e brincávamos imenso.  
Não esqueço aquele ano na praia, pois tivemos como companhia um pequeno esquilo. 
Levámo-lo para casa, tratámos dele com muito carinho, e foi a nossa companhia durante 
alguns dias. 
Tanto eu quanto o meu irmão, queríamos levá-lo depois das férias, mas os meus pais não 
consentiram e disseram que tinha pulgas. 
 
Aquele dia, na praia 
Não esquecerei jamais aquele dia quente de Verão quando fui picada por um peixe. Estava 
bem satisfeita na água quando senti aquela dor enorme. Não resisti às dores e comecei a 
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chorar. Os meus pais levaram-me logo à Farmácia, mas a dor levou tempo a passar, as 
pessoas rodeavam-me e eu sentia o carinho de familiares e amigos que nada podiam fazer.  
Gosto muito de ir à praia mas recordo sempre aquele dia e mantenho-me sempre muito 
cuidadosa.  
 
O engano da bebida 
Estava imenso calor, e eu com tanta sede, que qualquer coisa servia para a matar. Procuro 
com os olhos por todo o lado e não vejo praticamente nada. O que vou beber? Olho de 
repente e pronto, ali está uma garrafa. Tiro-lhe a tampa e levo-a á boca. Sinto nesse mesmo 
momento uma impressão horrível. O que é isto? ?  Começo a gritar já sem poder mais e 
recebo ajuda imediatamente. Na realidade aquela garrafa continha lixívia e eu bebi-a, 
estava a sofrer as consequências. 
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2- Narrativas Visuais com base na Narrativa Escrita 
 
Estas Narrativas Visuais ilustram as Narrativas escritas com base em memórias infantis. 
São trabalhos executados a pastel seco, aguarela, grafite ou lápis de cor sobre papel ou 
cartão e acrílico sobre tela.  
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3- Trabalhos de interpretação de Paula Rego 
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4- Diferentes olhares sobre a Arte 
 
Vários colegas, amigos, disponibilizaram-se para responder à pergunta “O que representa 
para si a Arte?”. Estes colegas são professores Licenciados em áreas diversificadas, para 
quem a Arte tem o seu próprio significado. A observação e comentários de trabalhos 
expostos, realizados pelos alunos, foram uma mais valia para este estudo. Com uma cultura 
geral proporcionada por um curso superior, e pertencendo à mesma comunidade escolar, 
aqui deixaram o seu testemunho. 
Para lembrar - A Arte pode estar concentrada nos sentidos utilizados por quem não está 
relacionado com os “Mundos da Arte”. Para Danto tudo é Arte. 
 
“O que representa para si a Arte?” 
Licenciatura em Ciências Sociais e Humanas 
Mestrado em Educação Moral e Religiosa Católica – Legitimidade e Conteúdo. 
A Arte é uma criação, uma forma de comunicação simbólica. Dá expressão à natureza do 
homem, aos seus problemas à sua experiência, e às tentativas para conhecer-se e 
aperfeiçoar-se a si mesmo e ao mundo. 
A Arte é um modo de perpetuar a beleza e expressar o ponto de vista do artista que através 
das suas obras lega às gerações futuras. 
 
Licenciatura em Educação Física. 
Pós-graduação em Educação Física. 
Arte é fruição cósmica de um momento representativo de pensamento, forma, cor, textura, 
movimento ou ausência. 
Arte é sensação, sentimento, analogia, comunicação, oferta, necessidade de 
reconhecimento, humanidade. 
Arte é mnemónica contemporânea onde o belo procura novas perspectivas traçando outras 
pontes para novas janelas, forçando por vezes dimensões que ninguém queria ver ou sentir. 
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Licenciatura em Educação Musical. 
Mestrado em Educação Musical. 
O Homem utiliza a Arte para exprimir as suas emoções, seja no teatro, na música, no 
cinema, na dança, na arquitectura, na pintura, na literatura ou na escultura. 
A arte é uma forma de expressão que pode caracterizar os diferentes tipos de cultura que 
existem no mundo. Serve para expressarmos os nossos sentimentos, as nossas formas de 
pensar. É o expoente máximo da nossa sensibilidade. 
No caso específico da música, entre outras formas artísticas, a arte pode ser um veículo de 
comunicação, se analisarmos as melodias de intervenção que os povos utilizaram para 
transmitirem os seus pensamentos a nível político, num contexto em que lhes era vedado o 
direito à liberdade de expressão. 
 
Licenciatura em Artes Plásticas – Escultura, pela FBAUP. 
O artista liberta a sua personalidade. Cria obras a partir da sua consciência. O espectador 
reage às formas, às superfícies, a uma mancha, uma cor, um ponto, um gesto. 
São estímulos que afectam os órgãos dos sentidos, provocando sensações que podem ser 
agradáveis, de desconforto, de repulsa ou simplesmente de indiferença. 
 
Licenciatura em Português /Francês. 
Arte é a actividade de produzir coisas belas. Os meios que o ser humano utiliza para 
provocar sentimentos e sensações belas, também são Arte. 
A música, a pintura, a escultura, a literatura, a ciência, tudo é Arte. 
Arte é uma forma de estar, de sentir, de viver, de comunicar… 
 
Licenciatura em Biologia. 
A Arte é algo de inato que pode aproximar o homem de Deus, pela grandiosidade que lhe 
confere. 
Não dá lugar à vaidade porque não depende da nossa vontade… apenas faz parte de nós, só 
nos cabe o mérito de utilizá-la. 
 
Licenciatura em Biologia 
A Arte é um estado de alma. 
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Licenciatura em Farmácia.  
No meu ponto de vista a Arte pode ter muitos significados como por exemplo a aplicação 
do saber até à obtenção de resultados práticos (a arte militar), o conjunto de processos mais 
ou menos ordenados para atingir um fim…produção de coisas belas, ofício, profissão, 
modo… podendo ser abstracta na qual procura suscitar sentimentos estéticos, pelo puro 
jogo das formas e das cores, sem referência a objectos…figurativa, mágica, nobre, sétima 
(cinema)… 
A Arte deriva do Latim “arti” – saber, habilidade… ou seja: trabalho bem feito no ponto de 
vista artístico e que vale pela beleza, concepção… 
 
Licenciatura em Engenharia Química. 
Licenciatura em Administração Escolar. 
Na natureza tudo é Arte. No corre corre do nosso dia a dia não a vemos. Não estará ela em 
toda a parte? Na pintura, no Teatro, nas Ciências? 
Quando nos apaixonamos por aquilo que fazemos, para nós é Arte. 
